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NOUVELLE CUPRA FORMENTOR. 


SI VOUS NE RESSENTEZ RIEN, CE N'EST PAS DE L'AMOUR. 
SI CELA NE VOUS ÉMEUT PAS, CE N'EST PAS DE L'ART. 

SI CELA NE VOUS TRANSPORTE PAS, 

CE N'EST PAS DE LA MUSIQUE. 

SI C'EST L'ÉMOTION DE LA CONDUITE 

QUE VOUS RECHERCHEZ, 

ALORS LA NOUVELLE CUPRA FORMENTOR 

EST FAITE POUR VOUS. 


"Une autre vou esr DossiDIe | 
Nouvelle CUPRA Formentor Premiere Edition 2.0 Т51 310 сҺ 0567 4Drive. Consommation mixte WLTP (17/100 Кт) : 8,6. Emissions 
de CO, WLTP (g/km) : 193. 
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5) YAMAHA 


'ONNECTÉE 
le votre musique dans toutes vos pièces ! 
votre radio préférée avec MusicCast Net Radio: 


rock folk 





MusicCast est une révolution dans le monde du multiroom. Une application 
ergonomique, la compatibilite avec les assistants Google et Alexa, une gamme 
complète de produits compatibles, Barres de son, Home Cinema, Hi-Fi, 
Smart-Audio et des possibilités multiples : Bluetooth, AirPlay 2, Wi-Fi... 


musicCasr Wi fz] Q Bluetooth (Q) AirPlay 


Pour en savoir plus, rendez-vous sur notre site : www.yamaha.fr 
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D’élégance 
et de rock’n’roll 


“Traité De La Vie Elégante”, Honoré de Balzac, 1830. 

A propos de l'artiste : 

"Son oisiveté est un travail, et son travail un repos ; il est 
élégant et négligé tour à tour... il ne subit pas de lois : il les 
impose. Ou il s'occupe à ne rien faire, ou médite un chef- 
d'œuvre, sans paraître occupé... qu iln ait pas vingt-cinq 
centimes à lui, ou jette de lor à pleines mains, il est toujours 
l'expression d'une grande pensée et domine la société." 





Ecrivait-il par prescience sur le rock, l'Honoré ? Certainement pas. 
bien sûr, impossible cent vingt ans plus tôt. Il écrivait sur l'artiste. 
Il en définissait le rôle, l'attitude, son importance éter nelle. 

Le rocker viendra après mais suivra, consciemment ou pas, 

cette définition, ces mêmes préceptes d’indom ptabili té, 

de liberté et dî indépendance e. D'élégance aussi. 

Imposant cela. Par la musique, la force, le talent ou Papparence. 


“Il est élégant et négligé tour à tour... 
il ne subit pas de lois : il les s impose. 


Il était question d'élégance pop le mois dernier avec The 
Divine Comedy. Dans dé numéro, avec AC/DC, il est 
plutôt question de T-shirt manches repassées. Légèrement 
décolorés. Au début, non, certes. On a rarement vu Bon 
Scott en T-shirt, ou alors sans manches. Plutôt torse poil. 
Et puis Motórhead... 
Ces desperados á visage découvert. Sans masque ni foulards. Ou 
alors pour détrousser le rocker. Ultra lookés. Cuir et bottes. Blanches 
pour Lemmy. Allez leur expliquer que les vétements ne sont pas 
des éléments fondamentaux du truc ! Dès le début. Ceinturon à 
douilles, chevalière et gourmette à gros maillons. Totenkopf avant 
les autres. Par défi. ‘ «Er ma botte dans ta gueule”, un peu. 
Elégance pop le mois dernier contre br atalitóroclen roll cemolsci? 
Trop simple. 
Diable et téte de mort pour les uns. Costume en cachemire et 
cravate tricot pour les autres. Excés contre quinoa tant qu’on y est. 
Deux visions. Deux maniéres de vivre, pourquoi pas. Pas davantage. 
Deux facons de voir le monde. Le rock ou la pop, comme on voudra. 
Mais par la musique. 
Font-ils l'amour dans des remugles de bière et 
de speed ou dans les effluves enivrants de gardénia ? 
Jam était-il moins dangereux dans ses costumes que les Sex Pistols 
dans leurs hardescrock déchirées:de couturier ? Pas cagné, 
Les mods moins mauvais que les skinheads ? Allez leur dire ! 

L'esthétisme opposé à la laideur ? 
Le bien au mal tant qu'on y est, hein. 

L'élégant foulard nonchalamment noué opposé au Perfecto élimé ? 
Cheveux courts ou longs. Idées courtes ou pas. 
Si les êtres humains avaient toléré la différence plutôt que l'uniformité, 
ou défié la vie par les excès, le monde serait plus excitant. 
Mais tous ces gars sont rock, comme on dit. A leur manière. 
Différente. Mais pour toujours. Pour leur camp. Leur domination 
sur la société. La changer coûte que coûte. La troubler au moins. 
La faire penser. Par la musique. En costume ou en cuir. 


Pour finir, et ca n'a rien à voir — méme s'il est ici question 
aussi de trajectoire, de choix de vie —, Jimi Hendrix, Jerry 
Garcia, Lou Reed, Brian Jones, Anita Pallenberg auraient l'âge 
du nouveau Président américain Joseph Robinette Biden Jr s'ils 
avalent vécu. Yves Mourousi également, Aretha Franklin aussi. 
Il est l'ainé d'un an de Mick Jagger et de Keith Richards. Paul 


McCartney est plus vieux de quelques mois. Un signe ? Non. 


VINCENT TANNIÈRES 
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Le ALL THAT TOL CAN'T LEAVE BEHIND 


Album remasterisé / Raretes 
Demos / Outtakes 


Disponible en version 
superdeluxe, 


deluxe & vinyle RTI 
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Pour votre santé, mangez au moins cing fruits et légumes par jour. www.mangerbouger.f 
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So alone 

Je vous lis depuis plus de quarante 
ans avec toujours autant de plaisir. 
Etre rock en 2020, c'est aussi 

| prendre régulièrement des nouvelles 
de nos vieux héros et de ceux qui, 

| dans l'ombre, les ont secondés. On 
a parfois de belles surprises, mais 
aussi de tristes nouvelles. Ainsi 

on apprend que le compagnon de 

| route de Johnny Thunders dans la 
première moitié des années 1980, 

le frenchy Henri-Paul Tortosa, est 
maintenant dans le dénuement le 
plus total et qu'il a rapidement besoin 
d'aide pour juste survivre. Etre rock 

| aujourd'hui, c'est donc aussi se 
rendre sur le site GoFundMe (https:// 
| fr.gofundme.com/f/henri-paul-tortosa- 
| is-in-need-of-your-help) qui lui est 
| consacré pour le soutenir. Merci. 
DIDIER 


Phrase finale 
Page 72, “Personne n'a jamais fait 
sonner une Stratocaster de cette manière”. 
Ceite phrase est a garder ! La, elle parle 
de Richard Thompson, mais on peut s'en 
| servir pour Jeff Beck, Jimi Hendrix, Hank 
Marvin, David Gilmour, Nile Rodgers... 
On peut aussi la décliner avec une 
Les Paul pour parler de Gary Moore, 
John Fogerty, Peter Frampton, Peter 
Green... On gardera la Telecaster pour 
Keith Richards, Parfitt et Rossi, James 
Burton, Albert Collins... Jouer d'un 
| instrument précis de maniere originale 
| et identifiable, ca doit être à ça qu'on 
reconnait les vrais artistes, non ? 
| Une vraie bonne phrase a garder... 
Elle peut largement resservir. 
ISAM 
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Le bruit et l'odeur 

A force d'étre pandémié jusqu'au 
trognon, on commence à regretter 

de ne pas pouvoir se rendre à un 
concert. On se demande méme si 

on pourra y retourner un jour. Pour 
les vieux cons, c'est pas grave, mais 
pour les jeunes... Sorti récemment 
dans la série "Live At Third Man", on 
pose donc le live de The Hives sur la 
platine en se disant : "allez, on ferme 
les yeux, on va faire comme si on y 
était.” Bruit de foule, groupe qui monte 
sur scene, “Hi everybody, we are 

The Hives", et badaboum, le groupe 
attaque. Et là, assis tout seul dans son 
salon avec sa Guinness, tout revient : 
le bruit, l'odeur de crasse, le copain 
qui revient du bar avec six pintes 
dans les bras, le mec bourré qui crie 
“rock'n'roll”, le fan transi du premier 
rang, trop timide pour rester devant 
et qui s'est fait repousser sur le côté, 
directement devant les enceintes. Va 
perdre une oreille, mais il s'en fout, 
c'est trop bien. Et aussi le connard à 
côté de vous qui parle avec son pote 
en lui hurlant dans l'oreille, parce 
qu'il a super envie, la, maintenant, de 
lui raconter sa vie et que ca ne peut 
pas attendre. Et même le type qui a 
Suivi Sa copine pour faire plaisir et qui 
s'emmerde à mort. Lui, ce qu'il aime, 
c'est le vélo. Mille personnes dans un 
lieu clos qui regardent dans la méme 
direction, hochent la téte ensemble, 
aimant la même chose ensemble pas 
que de la musique, l'endroit ou on se 
rend compte qu'on n'est pas tout seul. 
Que d'autres sont comme vous. 


ALEX 


Space pátes 

Utiliser ^Golden Brown" des Stranglers 
comme fond sonore dans une pub 
vantant une célebre marque de pátes 
pourrait avoir une incidence grave sur 
l'utilisation de quelques substances 
illicites pour assaisonner les spaghettis 
à la place du parmigiano reggiano. 

E. T. DÉCONING PEOPLE 





Docte anecdote 

On voudrait lire dans tous les articles 
des anecdotes comme celle de la 
cuve à vin dans l’article “Les Studios, 


L'Epopée !". C'est ce genre de chose 
qu'on retient, qui fait qu'on reste 
abonné et qu'on trouve du plaisir 

a lire un article. 


E-MONDE 





Courrier des lecteurs 


Surenchére 

Edition super limitée numérotée ! Ou 
comment attirer le chaland ? Je me 
suis amusé à noter les termes qui 
accompagnent les rééditions : Edition 
limitée numérotée, définitive, deluxe 
edition, superdeluxe, anniversary. 
Formats : LP, CD, SD-Blu-ray, DVD 
digital, vinyle, 45 tours, cassette 
(super !), audio, vidéo (à quand la 
bande pour mon Revox ?). Qualité : 
remasterisée, remixée, restaurée. 
Contenu : prises studio inédites, 
versions de travail, reprises, expended, 
interviews, lives, compilation de lives, 
concert complet, démos, versions 
originales, raretés ; outtakes, BOF, 
titres bonus, versions singles, sessions 
radio, notes de pochettes, photos 
(rares !). Quantité : n CD, n vinyles... 
tant que ca rentre dans un caddie ! 

Et en plus : poster, masque, cape 
rouge... (à quand le poil de cul 

du chanteur ?). Un vinyle ou un 

CD dans sa pochette me suffisent. 
PHILIPPE DESMAISON 


Vive les gestes 


Si les concerts doivent reprendre 

et que les groupes doivent jouer 
masqués, on imagine avec émotion 
l'immense soulagement des dix 
premiers rangs du public des concerts 
de Shane MacGowan qui vont enfin 
pouvoir assister pour la première 
fois en quarante ans à un show de 
leur barde préféré sans essuver la 
traditionnelle et inévitable pluie de 
postillons ! Une pensée pour vous les 
gars (et les filles). Amicalement. 
FRANÇOIS DARCHEN 


#BalanceTonR&F 
Je feuillette le courrier des lecteurs 

et je m'aperçois qu'il n'y a qu'une 
fille qui est publiée ! Elles ne lisent 
pas R&F, les filles ? Seriez-vous aussi 
machistes que ces rock stars dont 
vous nous contez les péripéties ? 
Rhooo ! Du coup, j'ai envie de 

signer Nathalie ! 

YVES 





Ecrivez à Rock&Folk, 
12 rue Mozart, 92587 Clichy cedex 
ou par courriel à rock&folk@editionslariiere.com 


Chaque publié reçoit un CD 
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ARCTIC MONKEYS 

Concert filmé le 7 juin 2018, 
“Arctic Monkeys — Live At The 
Royal Albert Hall” verra le jour le 
4 décembre procham. Les bénéfices 
seront reversés à War Child UK, 
organisme qui vient en aide aux 
enfants victimes de guerre. 


BELLE AND SEBASTIAN 

“What To Look For In Summer”, 
album live du groupe de Glasgow 
rassemble une poignée des concerts 
captés lors de leur tournée 2019. 

ll comprend vingt-trois titres 

et est attendu le 11 décembre. 


BLACK COUNTRY, NEW ROAD 

Le septuor post-rock anglais sortira 
son premier disque “For The First 
Time” le 5 février 2021. Précédé 
du très chaotique “Science Fair” 

et des deux singles “Athens, 
France” et “Sunglasses” sortis 

en 2019, il renfermera six titres. 


DAVID BOWIE 

Le trailer officiel du biopic 
"Stardust" a été dévoilé, Le róle 
principal est tenu par le musicien 
et acteur Johnny Flynn. A découvrir 
sur les plateformes de VOD outre- 
Manche le 25 novembre prochain. 
Aucun titre de David Bowie 

ne figurera dans le film, dixit 
Duncan Jones, fils de l'artiste 

et réalisateur du projet. 
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PAR YASMINE AOUDI 


JAKE BUGG 

Le prolifique chanteur vient 
de divulguer un quatrième 
titre en 2020, “All I Need”. 
Pour l'heure, aucune info 
concemant un éventuel album. 


ERIC CLAPTON 

"Enc Clapton Crossroads Guitar 
Festival 2019" regroupe les grands 
noms du rock et du blues comme 
Billy Gibbons (ZZ Top), Buddy 
Guy Band, Jeff Beck, Sheryl 
Crow... Au format 6 vinyles, 

2 Blu-ray, 2 DVD ou 3 CD, à 

se procurer le 20 novembre. 


NIKI DEMILLER 

L’ex-Brats vient de révéler 

"L'Asphalte", annonciateur 
de son premier microsillon 


attendu début 2021. 


SERGE GAINSBOURG 
L'ingénieur du son Miles 
Showell, responsable des 
rééditions des Rolling Stones 
et de Queen, s'est attelé aux 
albums de Serge Gainsbourg 
allant de 1958 et 1968. Enregistrés 
à l'origine en mono, ils avaient 
bénéficié de mixages 
stéréophoniques. Le coffret 
vinyles 180 g propose de les 
(re)découvrir en version mono. 





HALF JAPANESE 

Le groupe d'art punk, rock 
alternatif annonce un nouveau 
disque studio "Crazy Hearts". 
Douze titres seront à écouter 
le 4 décembre prochain. 


IRON MAIDEN 

"Nights Of The Dead, Legacy 

Of The Beast : Live In Mexico 
City", double album rassemble 
trois concerts donnés en septembre 
2019, dans le cadre du Legacy Of 
The Beast World Tour qui a débuté 
en 2018 et doit se terminer 

l'été prochain en Europe. 
Disponible le 20 novembre. 


PARIS JACKSON 

La fille unique du King Of Pop 
s'engouffre sur les traces de 
son célébre géniteur. Elle vient 
de dévoiler "Let Down" qui 

a précédé son premier album 
"Wilted", sorti le 13 novembre. 


DES JEUNES GENS MODERNES 
Douze ans aprés l'exposition 
rendant hommage à la scéne 

post punk et cold wave hexagonale 
de 1978 à 1983, Jean-Francois 
Sanz et Marc Collin ont planché 
sur le tome 3. La compilation 

"Des Jeunes Gens Módernes 
Vol.3” sera en vente le 

27 novembre prochain. 


DR 
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KELLY JONES 

"Don't Let The Devil Take Another 
Day”, documentaire dans lequel 

le chanteur des Stereophonics se 
dévoile, est agrémenté d'un album 
solo majoritairement acoustique. 

A découvrir le 4 décembre prochain. 


SHARON JONES 

L'amphithéátre de North Augusta 
en Caroline du Sud (Etats-Unis) 
sera rebaptisé du patronyme de 

la diva décédée en novembre 
2016, à l'âge de soixante ans. 


KINKS 

"Lola Versus Powerman And 
The Moneygoround, Part One” 
féte son demi-siécle, La réédition 
au format coffret contiendra 1LP, 
2CD de luxe, 1CD et digital, 

le disque remasterisé, des 
singles, des faces B ainsi que 

des mixages originaux et un 
livret soixante pages. Disponible 
le 11 décembre prochain. 


DAVID LEE ROTH 

Le chanteur de Van Halen lance son 
comic en ligne “The Roth Project”. 
Il sera augmenté de cinq titres 
coécrits avec le guitariste de 

Rob Zombie, John 5. La BD 

de dix-sept chapitres met en 
exergue l'emprise de l'intelligence 
artificielle sur l’ humain. Plusieurs 
modes de visionnage possible 

: avec la musique uniquement, 
seulement narré par la voix 
sépulcrale de Lee Roth, ou les deux. 


STEVE LUKATHER 

“Run To Me” est la nouvelle 
chanson de Steve Lukather 
accompagné par Joseph Williams 
aux claviers et chœurs, John Pierce 
à la basse et Ringo Starr à la 
batterie. Ce single précède le 

futur album solo du guitariste 

de Toto espéré début 2021. 


M WARD 

La moitié virile de She And Him 
revisite quelques grands classiques 
en acoustique de la diva Billie 
Holiday. "Think Of Spring" sera 

à entendre dés le 11 décembre. 


ELLIOTT MURPHY 

Elliott Murphy se met à nu dans 
"Just A Story From America". 

Les mémoires de l'auteur- 
compositeur-interpréte, musicien 
et écrivain américain, résident 
parisien depuis 1989, sont parues 
le 5 novembre dernier aux Editions 
du Layeur. Laurent Chalumeau 
s'est chargé de la préface. 


- DR 
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NOIR DESIR 

“Integral” contiendra 7 CD), dont 
les albums studios remasterisés 
(“Tostaky”, “666.667 Club”, 
“Des Visage Des Figures”...), 
des lives, des bonus, un titre 
inédit et un livre de 48 pages 
renfermant des photos rares ou 
inédites. Sortie le 4 décembre. 


NATHANIEL RATELIFF 
L'auteur-compositeur originaire 
de Denver s'est fendu d'une 
reprise de Leonard Cohen, le 

trés pertinent "There Is A War". 
Kevin Morby et Sam Cohen lui 
ont prété main-forte pour donner 
une ambiance rock funky au titre. 


NINE INCH NAILS 

Trent Reznor et son combo ont été 
intronisés au Rock And Roll Hall 
Of Fame le 7 novembre dernier. 


SHAME 

La relève rock britannique, 
menée par Charlie Steen, a 
dévoilé “Alphabet” et “Bil” 
(version live filmée au Electric 
Brixton á Londres). Avant-goút 
du successeur de “Songs Of 
Praise”, paru début 2018, 


STRANGLERS 

"Peaches (The Very Best Of)" 
sortira pour la premiére fois 
en vinyle, en édition double- 
LP, le 27 novembre. 
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AMY WINEHOUSE 

“The Collection”, 

coffret réunissant les trois 
inéluctables albums studio 
de l'ultime icóne soul, le 
"Live In London (Live 
From Shepherd's Bush 
Empire, 2007)", ainsi qu'un 
disque de remixes, sera à 
entendre le 27 novembre. 
En paralléle d'un coffret 
vinyle 45 tours “12x7: 
The Singles Collection”, 
incluant des titres rares 


et des versions alternatives, 
et un livret de paroles 
et de photos. 


SUPREME NTM . TRUST . 
L'ultime concert de Kool Shen et : Bernie Bonvoisin et ses acolytes : 
JoeyStarr, “La Der”, Joué à l’Accor + dévoilent le clip de “Miss Univers”, ° 
Hotel Arena en 2019 sera proposé en * titre de leur dernier forfait "Fils f 
CD + DVD et K7 le 20 novembre, * De Lutte” (2019). I précède . 
et en vinyle le 15 janvier 2021. . leur nouveau disque "Recidiv", : 

. réinterprétation de leurs trois à 

. premiers opus. Disponible en CD + : 


+ DVD le 4 décembre, et vinyle le 18. . 


· WAR ON DRUGS : 
* Sobrement nommé "Live a 
: Drugs”, premier live des : 
: rockers américains verra le : 
. Jour sur le label du leader Adam : 
. Granduciel, Super High Quality : 
. Records, le 20 novembre. ; 
- WHITE STRIPES 
* Séparé depuis 2011, le duo rock . 
* emblématique, Meg et Jack 

' White annonce sa premiére 


: anthologie officielle. Elle 

. couvre l'essentiel de ses plus 
erands tubes en 26 chansons 
. de fin 1990 à début 2000. 

. "The White Stripes Greatest 


BOB BOB B B BOB B B OB B B B B B B B E OB B P BOR 


: Hits” est attendu le 4 décembre 

+ en CD et double vinyle. 

: YOUNG MARBLE GIANTS 

; Les antédiluviens du post-punk s 
. britannique commémorent les : 
. quarante ans de leur unique album. . 
. "Young Marble Giants - Colossal  : 
* Youth 40th Anniversary Edition" . 





renferme l'album éponyme, divers 
morceaux issus de leurs EPs et 

un DVD live de leur derniére 
prestation à New York, en 1980. 

Il sera à découvrir le 27 novembre. 





Condoléances 


Jean-Pierre Autheman (auteur 

de BD francais), Sean Connery 
(acteur écossais), Spencer Davis 
(chanteur et guitariste britannique, 
The Spencer Davis Group), 
Diane di Prima (poétesse et 
militante américaine de la 

Beat Generation), Mare Fosset 
(guitariste francais de jazz, 
Magma...), Jon Gibson (musicien 
et compositeur américain de 
musique minimaliste et jazz), 
Gordon Haskell (chanteur guitariste 
et bassiste britannique de 

blues, King Crimson), Ken 
Hensley (auteur-compositeur et 
interpréte britannique, Uriah 
Heep), Bones Hillman (bassiste de 
Midnight Oil), Billy Joe Shaver 
(auteur-compositeur interprète 
texan de country), Viola Smith 
(américaine, 1*'* femme batteuse 
la plus rapide du monde), Alex 
Varenne (dessinateur et auteur de 
BD érotique français), Jerry Jeff 
Walker (auteur-compositeur et 
interprète américain de country). 
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Mes disques à moi 


“Mes Beatles et mes Rolling Siones, 
с ега ге Velvet Underground” 


JD BEAUVALLET 


A l’occasion de la sortie du roman illustré “Les Aventures 


De Simeon A Londres”, dont il sí 


e le scénario sur des 1llustrations 


de Robin Feix, le bassiste de Louise Attaque, rencontre avec 
la plume historique des Inrockuptibles, rayon binaire. 


RECUEILLI PAR CHRISTOPHE ERNAULT - PHOTOS WILLIAM BEAUCARDET 


DESORMAIS AFFRANCHI DU FANZINE créé en 1986 


(qu'il a quitté il y a deux ans), il nous accueille masqué, mais 
amical, arborant une rutilante parka kaki qui trahit son lieu de 
résidence depuis maintenant pres de quarante ans : l'Angleterre. 
Les vieilles querelles qui opposerent nos deux magazines 
sauront-elles s'apaiser le temps d'un bout de gras musicophile ? 
Nous le croyons. Nous le souhaitons. Nous le craignons. 


Le CNN des punks 

DAVID now ЖОК К : Premier disque 
| acheté ? 
JD Beauvallet : “Aladdin Sane”, de 
David Bowie, en 1973. A l’époque, j'ha- 
bitais en pleine forét, prés d'un hópital 
psychiatrique entouré de barbelés dont 
mon père était le directeur, et les seuls 


enfants que je fréquentais étaient plus 





=: | _ âgés que moi, c'était ceux des infirmiers 
— ALA AA E iı LS! i 5 i н 

de l'établissement. Il y en avait notamment 
un qui possédait une discothèque incroyable avec du Bowie, done, mais 
aussi du Lou Reed, du Velvet Underground, puis après du Kraftwerk, etc. 


J'ai eu de la chance d'écouter de très bons disques dès l’âge de dix ans. 


R&F : Vous habitiez dans quelle région à l’époque ? 

JD Beauvallet : À côté de Tours. La première ville proche où l'on 
pouvait acheter des disques, c'était Chinon, où il y avait trois disquaires, 
ce qui paraît invraisemblable aujourd’hui. Et tous les samedis, on allait 
avec mes parents à Tours, où il y avait plus de choix. Mais déjà, j'adorais 
l'ambiance des magasins de disques, méme si je m'y suis toujours senti 
comme un intrus... Ca m'a fait cela pendant des années. A Paris, quand 
j'allais chez New Rose, même chose. 
Aujourd'hui encore, quand je vais chez 
Rough Trade, j'ai l'impression que tout 
le monde y est plus érudit que moi. Une 
espèce de complexe provincial. 


R&F : Vous pensez quoi du punk, 
alors ? 


JD Beauvallet : Je le vis avec beaucoup 
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de circonspection. Les Sex Pistols ne m'intéressent pas. Je n'y crois pas. 
Audébut, Clash non plus, d'ailleurs. H faudra attendre l'album “Sandinista” 
pour que je comprenne leur véritable dimension. C'est un disque qui en 
contient trois mille autres... Et puis, ce côté “commentateur”, Ce qu'avait 
dit Chuck D de Public Enemy : “C'est le CNN des Noirs”, je pense ca des 
Clash : ils étaient le “CNN des punks”. En fait, ce que je retiens surtout 
de ces années-là, c'est PiL, Buzzcocks, Joy Division... 


R&F : Album préféré de PiL ? 

JD Beauvallet : “Metal Box”, qui contient 
lui aussi pas mal d'albums, de choses á 
venir... Le nombre de fois oú on peut lire 
dans les articles sur de nouveaux groupes : 
“Influence PiL”. Ça veut dire quelque chose. 
Même s'ils n’ont pas forcément marqué 





violemment leur époque, leur descendance 
est inouïe, Comme le premier Velvet Underground. 


R&F : Album préféré de Joy Division ? 

JD Beauvallet : Les deux sont différents. Le premier, “Unknown 
Pleasures”, pour son énergie, sa brutalité, Le second, “Closer”, pour 
sa sophistication... On n’avait jamais entendu ça. Mais ça été aussi un 
choc physique, ce groupe. Le soir, je buvais un cocktail Guronsan-vodka 
en écoutant Joy Division à fond. 


La révélation absolue 

R&F : A 19 ans, vous partez vivre à Manchester... Dróle de choix. 
JD Beauvallet : Il y a deux choses qui m'ont décidé à partir : 
l'ouverture de l'Hacienda (mai 1982, nda), oà je me suis dit : “Je dois 
y aller”... Factory était alors mon label de référence, je collectionnais 





tout ce qu'ils sortaient, méme les posters. 
© Quand j'ai lu dans le “NME” que le label 


ouvrait une boîte à Manchester, je n’ai 


The 
Smiths 


pas hésité... Par ailleurs, au printemps 
1983 sort le premier single des Smiths, 
“Hand In Glove”. Je me souviens 
très bien de Gérald, chez New Rose. 
qui me tend le single en me disant : 
“Ca devrait te plaire”. J'arrive chez 








“J'écris un papier que j'envoie à RockaFolk 





mol et je n'écoute plus que ca pendant des semaines en pensant : 
“Qu'est-ce que c'est que ce truc 7”. Avec cette pochette homo-érotique 
de mec nu photographié de dos. Ça tranchait tellement avec l'imagerie 
du rock telle qu'on la connaissait. 


R&F : Vous commencez à écrire à Manchester ? 

JD Beauvallet : Le premier soir, ma coloc me présente son petit ami. 
C'était l'un des membres du groupe A Certain Ratio, signé chez Factory... 
était “Alice Au Pays Des Merveilles” ! Quelques semaines plus tard, 
je vois les Smiths dans un tout petit elub et c’est la révélation absolue. 
Je me dis que j'ai trouvé ma famille. J'écris un papier de trois ou quatre 
feuillets que j'envoie à Rock&Folk. Je n'ai jamais eu de nouvelles. 
Philippe Manceuvre m'a dit des années aprés que ce papier avait créé 
quelques remous au sein de la rédaction entre anciens et modernes... J'ai 
finalement réussi à passer quelques papiers dans Libération. 


R&F : Les Smiths, c’est le point commun chez tous les pionniers 
des Inrockuptibles... 

JD Beauvallet : Oui, c'est d'ailleurs le sujet de la premiere conversation 
que j'ai eue avec Christian Fevret, le fondateur du journal. Mais aussi 
de The Jesus And Mary Chain... Tous ces groupes qu'on adore et dont 
personne alors ne parle vraiment en France. Christian me dit qu'il monte 
ce fanzine pour défendre cette musique-là et me demande : “Est-ce que 
tu as envie d'en être ?”.. J'ai tout de suite accepté. 


R&F : Premier disque que vous chroniquez pour Les 


Inrockuptibles ? 
Bec) J 


JD Beauvallet : “Bigger And Deffer” de 
LL Cool J. J’adorais. Et j'adore toujours le 
hip-hop. Ca ne se voit pas trop... J'avais 
un pseudo d'ailleurs qui était King Soul 
Boy et sous lequel je chroniquais pas 
mal de trucs du genre... Mais je n'ai 
jamais trop écrit là-dessus, toujours 
cette impression qu'il y a des mecs qui 
seront plus spécialistes que moi, qui vont 





014 R£F DÉCEMBRE 2020 





se foutre de ma gueule... Cela dit, on a quand même fait du rap par la 
suite avec Public Enemy, De La Soul ou Arrested Development. C'était 
aussi dans notre ADN, 


RAF : ll y a aussi, en creux, dans l'esthétique des Inrocks toute 
une frange du rock que vous n'aimiez pas du tout à l'époque. 
Quelle en serait la quintessence ? 

JD Beauvallet : Guns N' Roses, qui est pour moi le groupe le plus 
fake de l'histoire, c'est un boys band. Outrancier, électrique, mais c'est 
un boys band. 


R&F : Le hard rock en général, non ? 

JD Beauvallet : Pas forcément. Lars Ulrich est un personnage qui 
m'intéresse. Lemmy de Motörhead, évidemment, mais là, c'est presque 
du cartoon, c'est Tintin. Comme les Ramones. Je n'écoute jamais de 
hard rock chez moi. Queens Of The Stone Age à la limite... 


Un coup de e Pi 

p de fil de Pixar 
R&F : Tres vite, en 1966, vous vous occupez de l'organisation 
du festival des Inrocks. 
JD Beauvallet : Oui, à la Cigale. Notre première affiche, c'était 
Julian Cope et The Durutti Column. Notre objectif était que ce genre 
de groupe puisse jouer dans de bonnes conditions à Paris, ce qui n'était 
pas le cas à l'époque. Ca m'intéressait cet aspect des choses. Mon 
père déjà organisait des concerts de jazz, et moi, j'avais commencé 
à en organiser quand j'avais seize ans. J'avais fait venir à Tours les 
Television Personalities, The Wedding 
Present. Donc... 


R&F : Des albums live préférés ? 

JD Beauvallet : Je déteste les albums 
live. Toujours l'impression d'avoir raté 
quelque chose. C'est frustrant. Mais je 
dirais le *1969 Velvet Underground 
Live With Lou Reed" et le *Rock N Roll 


MES DISQUES A MOI | JD BEAUVALLET 


Animal” de Lou Reed, alors quon est la limite du metal je sais... 
Mais “Sweet Jane” et “Heroin” version dix minutes, j'adore... Je l'avais 
acheté à la sortie aussi. J'étais obsédé par Lou Reed. “Berlin”, c’est un 
disque que je n'aurais pas besoin d’emporter sur une île déserte parce 
qu'il est là (il montre sa tempe droite), c'est l'album que j'ai le plus 
écouté de ma vie. C'est devenu un ami. Pas beoin de Guronsan-vodka 
quand je l'écoute... Mais méme John Cale, Nico ce sont des trucs qui 
ont irradié ma jeunesse. Nico, je la croisais souvent à Manchester, au 
supermarché, mais je n’ai jamais osé aller la voir. Elle n’achetait que 
des yaourts, elle me faisait un peu peur. 


R&F : Autre initiative des Inrockuptibles, Palbum-hommage a 
Leonard Cohen en 1991, “I’m Your Fan”, qui fait P objet ces 
jours-ci d'un livre dans l'excellente collection “Thirty Three 
& 1/3”... On y lit que Cohen aurait repris confiance en lui à 
l'écoute de ce projet. 

JD Beauvallet : On l'idolátrait tellement 
qu'on ne s'était pas rendu compte que 
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certains de ses albums ne sortaient même 







plus aux Etats-Unis dans les années 
quatre-vingt... Le boss de Columbia lui 
aurait alors dit : “T'es un génie, mais est- 
ce que tu es bon 7” Nous, en toute naïveté, 
facon boy-scouts, on a contacté des 
artistes qu’on aimait et dont on savait, par 
nos interviews, qu'ils aimaient Cohen. Il 
n'y avait aucun business plan, aucun contrat, aucun avocat derrière. 
On appelait REM, on faxait les Pixies, ils disaient “Ok” et c'est tout... 
On n'a pas mesuré l'impact jusqu'à ce que j'interviewe Jeff Buckley 
quelques années plus tard, qui me parle de la version de *Hallelujah" 
par John Cale, présente sur la compilation. Il ne connaissait pas du tout 
celle de Cohen. Il n'en revenait pas... On a eu un coup de fil de Pixar 
aussi, qui voulait notre autorisation pour l'utilisation du morceau dans 


"Shrek"... On a raceroché en pensant que c'était une blague. 


TAXI-GIRL 


< d p 


R&F : Autre compilation en 2006, 
“Monsieur Gainsbourg Revisited”. 
L'occasion de parler un peu de pop 
francaise. 

JD Beauvallet : Adolescent, en méme 
temps que Joy Division, j’écoutais 
Barbara, Serge Reggiani... Serge 
Gainsbourg, je le connais à l’époque 
surtout dans sa période reggae, c’est 





bien plus tard que je découvre “Melody 
Nelson”, par les artistes anglo-saxons souvent. Sinon, Téléphone, 
c'était ridicule, Starshooter, grotesque, et Bijou, je n’en connais pas une 
note. Il y a quand même Taxi Girl, “Cherchez Le Garçon” et l'album 
“Seppuku” qui me semble alors plus crédible. On les voyait tourner 
avec les Stranglers, on se disait qu'ils étaient à la hauteur. 


R&F : “Les Aventures De Siméon A Londres” est vendu, dans 
son édition Fnac, accompagné de Palbum “Pink Moon” de Nick 
Drake. C’est un album de chevet ? 
JD Beauvallet : Le personnage 
principal, Siméon, est un adolescent qui 
déambule longuement dans Londres et 
y découvre peu à peu la vie et l'amour. 
Et au moment de son départ, la jeune 
Anglaise dont il s'est épris lui tend cet 
album en disant que c’est un disque qui 





a compté pour elle. 








R&F : Pas spécialement marrant comme disque, pourtant... 

JD Beauvallet : Oui. En plus, j'ai découvert Nick Drake sur le tard, 
comme Scott Walker d'ailleurs... Adolescent, c'était des noms que 
j'entendais, que je lisais, mais je ne savais pas à quoi ça ressemblait, Si 
j'étais ado aujourd’hui, 'écouterais Orelsan. Les productions sont dingues. 


Chique s athique 

que sympathiq 

R&F : Toujours intéressé par l'actualité musicale ? Quel est 
le disque du moment ? 

JD Beanvallet : Le matin, je me réveille, je regarde ma playlist Spotify 
et parfois je déprime... “Oh, ils sortent encore un album solo d'une fille 
des Spice Girls ! avec de l'Auto-Tune dans tous les sens et tu te dis : “A 
quot bon 7”... Mais, fondamentalement, ca reste un plaisir, Là, je suis 
surexcité par un groupe anglais, le mec a dix-huit ans, c’est vraiment un 
petit génie, Working Men's Club, un groupe de la région de Manchester. 
Un condensé de tout ce que J'ai aimé. Avec, en plus, un discours politique, 
ce qui manque cruellement aujourd’hui. Où sont les jeunes engagés ? 


R&F : Les filles peut-être ? 
JD Beauvallet : Billie Eilish ? Lana Del Rey, sous ses minauderies, 
arrive de temps en temps á faire passer des idées audacieuses. 


R&F : On allait oublier : Beatles ou Stones ? 

mms JD Beauvallet : Bizarrement, ni l'un ni 
o Pautre. Mes Beatles et mes Rolling Stones, 
c'était le Velvet Underground. J'adore 
“Rubber Soul” ou “Tomorrow Never 
Knows" sur "Revolver", mais je n'ai pas 
eu besoin de ca pour grandir. Les Rolling 
Stones, j'ai grandi à une époque où c'était 
déjà devenu un peu chiqué. Mais chiqué 
sympathique. Les années soixante, pour 
moi, c'est Scott Walker, Tim Hardin... 


R&F : Un album de Scott Walker 
en particulier ? 

JD Beauvallet : “Scott 3” est celui 
qui me bouleverse le plus. La voix, 
la dramaturgie, une vraie tristesse. 
Scott Walker, je lui ai envoyé pen- 
dant des années les numéros des 
Inrockuptibles où un artiste faisait réfé- 
rence à lui. Au bout de trois ans. il a 
accepté de me recevoir, et on a fait sa 
première interview depuis vingt ans à l’époque. 


R&F : Disque de l’île déserte ? 

JD Beauvallet : Le premier et le troisième Velvet Underground, 
donc. Le premier album du Wu-Tang Clan, pour moi, c'était la version 
moderne du Velvet, la crasse de New York, les bas-fonds. Massive 
Attack, “Mezzanine”, parce que c’est l’un des best of de tout ce que j'ai 
aimé, Brian Eno, “Another Green World”, pour cette voix translucide. 
Et puis, parce que j’ai besoin de 
dormir la nuit, je mettrais “Sleep” de 
Max Richter, un album qui dure huit 
heures et qui reprend tous les cycles 
du sommeil. Et surtout, j'amenerais de 


quoi bouffer... A 


Roman illustré “Les Aventures 


De Siméon A Londres” (GM Editions) 
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Tete d’affiche 


WORKING 





“Ces gens-là ont acheté leur vie” 


MEN'S CLUB 


En plein chaos, un front de résistance artistique s'organise au royaume 
d'Angleterre. Ce mois-ci, parvient la premiére salve des trés attendus 
jeunes Mancuniens. Quand rock rime à nouveau avec socialisme. 


“LET ME IN OR LET ME OUT, LET 
ME SCREAM NOW” seande la voix 
fiévreuse de Syd Minsky-Sargeant sur 
“Be My Guest”. Dans cette atmosphere 
aux signifiants déléteres, l'heure est 
aux stratégies de contre-attaque, aux 
dissidences organisées. Les quatre du 
Workmg Men's Club puisent les conditions 
d'un avenir possible dans les réserves 
de traditions musicales qui concilient 
échappées dance et solennité cold. 


En crever 

Rock&Folk : Curieuse situation, de sortir 
cet album presque un an après sa mise en 
boite, non ? 

Syd Minsky-Sargeant : Oui, l'album était 
terminé en Janvier. Tout a été stoppé net. Qu'il 
sorte maintenant, c'est trés bien, mais c'est aussi 
assez étrange, ce retour en arrière. Entre-temps, 
tout a été ralenti. Des concerts ont lieu, mais 
devant un public assis, clairsemé. Nous ne 
pouvons pas jouer cet album comme nous aurions 
été fiers de le faire, mais ca pourrait étre pire. 


R&F : D’autant que la façon dont vous 
investissez la scéne est trés intense. 

Syd Minsky-Sargeant : C’est une chose de 
faire un album, d’étre en studio pour donner 
forme aux émotions que tu essayes d'exprimer, 
faire les choses correctement, mais c'en est une 
autre d’être sur scène, là tu affrontes le public 
sans protection, Mais ce moment de la scène est 
vital, aujourd'hui plus que jamais. Au Royaume- 
Uni, les politiciens disent aux musiciens 
d'aller se trouver un nouveau, ou plutót un 
vrai, métier... Ce sont des conneries ! Les gens 
sont isolés, ils ont besoin de divertissement, 
de sortir, d'aller vers la création. C'est un trés 


mauvais calcul politique. L'humanité a toujours 
eu besoin de chanter, de danser, d'écouter de la 
musique. Comme peindre sur des murs. Il faut 
se souvenir de ca. On pourrait en crever si ca 
venait à manquer ! 


R&F : Quelle est l'intention derriere le 
nom du groupe ? 

Syd Minsky-Sargeant : C'est le nom d'un 
lieu à l'origine. Mais nous aimions l'idée d'une 
communauté. Ce nom ne se voulait pas cool, 
il nous implique autant que ceux qui nous 
écoutent ; nous sommes une méme communauté 
liguée contre un tat du monde. C'est une voix 
collective qui essaye de se faire entendre. Nous 
sommes unis par la colère et par la honte de ce 
pays. Les artistes doivent plus que jamais parler 
fort contre tout ce qui envoie des milliers de 
personnes dans la misère. Je tente de le faire à 
travers ma musique, et y pense chaque fois que 
je monte sur scene : pour qui je parle. 


Ne pas se 

tromper de vie 

R&F : Post-punk, cold wave, acid house... 
On vous associe à ces différents courants 
musicaux issus des années 80-90, Que 
signifient-ils pour vous ? 

Syd Minsky-Sargeant : La grande influence, 
c'est Cabaret Voltaire. C'est ce groupe qui nous 
a donné envie de laisser tomber les guitares et 
de nous tourner vers d'autres sonorités. Il y a un 
désir de recycler, de réintroduire dans le 21*"* 
siècle ce que ce genre de groupes a inventé. 
Les sons électroniques permettent d'avoir une 
autre approche, similaire à la peinture. Peindre 
musicalement ce que tu as en tête, Je considère 
que ces groupes d'avant-garde comme Cabaret 
Voltaire sont comme des réserves où puiser 


T : 
pour faire quelque chose de nouveau. De Pavant- 
garde, avec un œil sur le passé. C’est aussi une 
forme de gratitude. Je veux faire ma propre 
musique, sans oublier ce qui n'a précédé. 


R&F : Le troisième titre de l’album est un 
hommage inattendu au chanteur et poete 
John Cooper Clarke... 

Syd Minsky-Sargeant : Oui, et les premieres 
paroles du titre — "The luckiest man alive / One 
day will die” — sont une référence à son poème 
“The Luckiest Guy Alive”. John Cooper Clarke, 
comme Mark E Smith, est pour moi une sorte de 
rappel : nous allons tous crever, alors quelle vie 
souhaites-tu te donner ? Des poétes comme lui 
m'ont aidé à assumer la vie que je souhaitais : 
être musicien, peu importe le pouvoir, l'argent, 
le succès. L'important, c'est la passion, l'amour, 
l'émotion. Tout ce que des trous du cul comme 
Trump n'ont pas. Ces gens-là sont vides, ils ont 
acheté leur vie mais ne la vivent pas. Obsédés 
par leur fric et leur pouvoir, ils ne sont rien. 
C’est pourquoi nous autres artistes, musiciens, 
nous devons prendre la parole et dire aux gens 
de ne pas avoir peur, de ne pas être intimidés, 
de ne pas se tromper de vie. 


R&F : Qu'avez-vous appris aux côtés des 
Fat White Family, dont vous avez assuré 
la première partie durant leur tournée ? 
Syd Minsky-Sargeant : Á nous en foutre. 
Clairement. Nous en foutre de tout ce qu'on 
peut penser de nous. Nous sommes jeunes 
et nous sommes passionnés ; nous avons des 
émotions, nous réagissons à ce monde, nous 
expérimentons ; et il y a tout ce qui nous met 
en colère, nous fait réfléchir, tout ce qui nous 
inspire aussi. La vie, en définitive. * 
RECUEILLI PAR ALEXANDRE BRETON 
Album “Working Men's Club” (Heavenly! Pias) 
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Le confinement avec des filles et des copains 


TRE NUDE 
PARTY 





A six ou sept, le groupe communautaire de | Etat de New York 
sort un deuxieme LP taille pour les rodéos nudistes. 


C'ETAIT UN DIMANCHE SOIR 
DANS LA VILLE UNIVERSITAIRE 
D'OXFORD, AU NORD DE L'ETAT DU 
MISSISSIPPI. Les Nude Party, six sur 
le papier et sept sur scene, remontaient 
depuis Austin, Texas, vers l'Etat de New 
York, s’arrétant chaque soir dans une 
ville pour remplir le réservoir et les 
gamelles. ls n’avaient sorti qu’un mini- 
album sept titres (l'excellent “Hot Tub”) 
dont ils vendaient des copies sur CD 
gravés, ayant écoulé leur stock de 
pressage officiel au festival South by 
Southwest. Apres ce concert de mars 
2017, nous avions mis deux billets sur le 
fait que ce groupe serait le prochain gros 
nom du garage américain. Plus entendu 
parler depuis ? Cela ne prouve pas que 
le pari ait été perdu. 


. US ^ > 
Un cote du crane rasé 

Nous sommes en 2020 et The Nude Party 
sort son deuxième album, “Midnight Manor”, 
toujours à six sur le papier et sept sur scène. Ce 
qu'il y avait de si traumatisant à les découvrir 
dans un bar d'étudiants où la population 
portait des bonnets en laine sous 25° C, 
c'était la camaraderie, l'impression de féte 
idiote qui se dégageait de la scène, ce foutoir 
si particulier qu'on trouvait dans le Brian 
Jonestown Massacre des débuts et les Black 
Lips, mais avec une musique beaucoup plus 
américaine. Le parfait mélange du Bob Dylan 
de “Bringing It All Back Home” et un peu de 
Lou Reed. Qui s'atténue désormais au profit 
de la country rock comme elle se pratiquait 
entre 1969 et 1974. Oui, les Nude Party sont 


désormais un groupe de country-rock garage. 
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Sur scène, Austin Brose, le percussionniste 
qui eut un temps un côté du crâne rasé, 
et dont les yeux se révulsaient lorsqu'il chantait 
des chœurs dans le même micro que Don 
Merrill, le pianiste. Patton Magee, chanteur 
et guitariste, mélange de Bobby Gillespie pour 
l'étrangeté et d'une star désuéte de cinéma 
(Keanu Reeves ou David Duchovny ?) pour 
le sex-appeal, bougeait à peine les lèvres, 
bougeait à peine les yeux... bougeait à peine, 
ce qui le rendait extrémement cool au milieu 
de tout ce bazar. Dix ans auparavant, il y en 
a eu d'autres comme The Nude Party, plus 
agressifs et répétitifs, les excellents Strange 
Boys d'Austin, produits par Jay Reatard. Les 
Nude Party, eux, sont produits par Oakley 
Munson, batteur des Black Lips. Entre bons, 
on se reconnaît. 


Le groupe 

des £etes à poil 

Le groupe se forme à l'Appalachian State 
University de Caroline du Nord en 2012 et 
"C'est le 


rroupe qui joue pour les fêtes à poil” (the naked 
groupe ¿qui Í Í 


acquiert très vite une réputation : 


party band), surnom qu'ils ont changé pour 
le plus respectable The Nude Party. College 
rock du nouveau millénaire si l'on veut, celui 
d'une Amérique où les nouveaux pèlerins 
du progressisme se réapproprient certains 
éléments de la culture américaine profonde 
pour les rendre cool. Country donc, mais aussi 
chez les Nude Party, entre le vernis à ongles 
noir et les lunettes cerclées de fil de fer ; des 
chemises western, des bottes de cow-boy, 
des bolo ties. Les six, ou sept, membres, ont 
emménagé dans une ferme au nord de l'Etat 
de New York, dans le massif montagneux des 


Catskills, où ils ont passé le confinement avec 
des filles et des copains à élever des poulets, 
des canards et des oies. et se retrouvent 
aujourd'hui avec plusieurs kilos de tomates 
dans des bocaux ! Leurs idées et leurs vices 
sont ceux de leur génération : collapsologie 
et exode urbain (“Cities”), drogue récréative 
(“What's The Deal?”), alcoolisme (“Thirsty 
Drinking Blues”) et impossibilité d'assumer 
ses choix de vie après deux années passés sur 
la route (“Easier Said Than Done”). Tout cela 
donne vie á des chansons acides, méchantes, 
mais qui permettent de faire la fête (à poil). 
Extrait de l’ouverture de leur précédent 
album, “Feel Alright” : “Jt don't look good. 
Standing in a nuclear breeze. The Earth at a 
cool negative ten degrees, But I feel alright. 
I still have my electric light." Pendant deux 
ans, ils ont ouvert leur incessante tournée par 
cette chanson et en sont ressortis épuisés, 
meurtris, avec la gueule de bois et les 
deux mains pleines de nouvelles chansons. 
“Midnight Manor” est née de cela. Le besoin 
évident d’un groupe qui sonne avec autant de 
naturel qu'un ivrogne ronfle, de se retrouver 
et de vérifier que “la magie est toujours là”. 
Elle l'est, supérieure méme. La faute à cette 
fameuse “maturité”. De son ouverture en jam 
bordélique (“Lonely Heather”) à son très beau 
single (“Shine Your Light”) et son final en 
hommage à Nashville, ancien temple de 1а 
country et du conservatisme, devenu nouveau 
centre du hipsterisme et de la musique 
indépendante (“Nashville Record Co”). Etre 
rock en 2020 ? C'est certainement à eux de 
nous l'apprendre. * 
PAR THOMAS E. FLORIN 
Album “Midnight Manor” 
(New West Records/ Pias) 


Photo Bryan Derballa - DR 
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Depuis ses débuts il y à vingt-cinq ans, [е groupe californien creuse 
un sillon à part dans le vaste territoire du metal. Avec “Ohms”, les têtes 
chercheuses de Sacramento frappent une fois de plus un grand coup. 


LE 25 SEPTEMBRE, APRES complexe nouvel opus, discussion avee réinventer complètement avec “Ohms”, 


QUELQUES MOIS D'UN AGUICHAGE 
PLUTOT MODERE, LES CALI- 
FORNIENS DE DEFTONES ONT 
SORTI LEUR NEUVIEME ALBUM, 
“OHMS”. Un disque important. Au-delà 
de ses évidentes qualités et de son niveau 
plutôt élevé dans la discographie du 
groupe, il s’agit d’un de ces albums qui 
bravent la crise sanitaire pour atteindre 
coûte que coûte son publie, quitte à 
sacrifier une tournée de concerts. Les 
groupes et artistes qui continuent, en 
ces temps fort incertains, de se prêter 
au jeu du calendrier des interviews 
promotionnelles sont à saluer. Après 
avoir pris le temps de digérer ce dense et 
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Chino Moreno, un leader qui, au bout de 
vingt-cinq ans de carrière, demeure une 
des personnalités les plus énigmatiques 
du business. 


Cinq personnalités 
très différentes 
Rock&Folk : Derrière sa pochette 
minimaliste, “Ohms” est un disque 
dense qui ne s'apprivoise qu'apres 
plusieurs écoutes. Sa conception a-t- 
elle été différente de celle de vos albums 
précédents ? 
Chino Moreno : Pas tant que qa. Nous 


nc nous sommes pas mis en téte de nous 


jamais totalement dévier de 


mais nous voulions néanmoins approfondir 


nos expériences précédentes et pousser plus 
loin certains curseurs. Le noyau de Deftones, 
c'est le mélange de cinq personnalités trés 
différentes. Même si le groupe en soi ne va 
e sa trajectoire, 
nous essayons toujours d'étendre notre son 
dans les cinq directions différentes vers 
Etre 


en mesure de continuer á créer de la musique 


lesquelles nos affinités nous guident. 
aprés toutes ces années, car nous jouons 
ensemble depuis l'enfance, c'est un privilege 
que nous chérissons. Nous avancons toujours 
étape par étape. Nous nous retrouvons tous 
ensemble dans une pièce, l’un de nous va 


commencer à produire du bruit, un autre va le 
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suivre et, petit à petit, on s'efforce d'assembler 
harmonieusement toutes ces idées, ces 
éléments disparates. C'est notre mode de 
fonctionnement depuis nos débuts. Les 
meilleures choses que nous avons produites 
sont toujours arrivées de manière organique. 
Nous ne nous sommes jamais assis autour 
d’une table pour nous demander ce que nous 
allions faire avec un morceau, ou ce que nous 
voulions raconter avec tel ou tel album. 


Les yeux d'Alain Delon 
R&F : “Ohms” marque également le 
retour de Terry Date à la production. 
Il avait produit vos quatre premiers 
albums. Quel est l'impact de son 
investissement sur votre travail ? 
Chino Moreno : Il a aidé au faconnement 
de notre son tel qu'il est aujourd’hui. Il nous 
connaît parfaitement, Nous avons déjà travaillé 
avec des producteurs plus interventionnistes. 
Il en est parfois sorti de très bonnes choses, 
parfois moins. Cette fois, nous ne voulions 
pas de quelqu'un avec qui il allait falloir 
apprendre à travailler. La spécialité de Terry, 
hormis ses évidentes compétences techniques, 
c'est de s'insérer de manière très fluide dans 
notre mode de composition et de savoir quand 
capturer les moments de magie. 


R&F : Vos paroles et visuels ont toujours 
eu un cote énigmatique et “Ohms” 
suit cette même voie. Cependant, un 


a “CLS 


internaute pense avoir déchiffré le code 
de sa pochette. Il s'agirait des yeux 
d'Alain Delon tels qu'ils apparaissent 
sur la pochette de l'album “The Queen 
Is Dead", des Smiths. Vous confirmez ? 
Chino Moreno : Tu sais quoi, Je ne sais 
pas si j'ai envie de répondre à cette question 
(rires). Ca gácherait un peu le mystère, non ? 
Cela dit, je trouve ca génial que des gens 
essayent de trouver un sens à mes paroles ou à 
nos pochettes. J'étais trés excité quand j'ai vu 
que ce mec avait lancé cette théorie que je ne 
peux ni confirmer ni démentir. Evidemment, 
les gens savent que je suis un grand fan des 
Smiths, “The Queen Is Dead” est mon album 
préféré du groupe, donc le rapprochement 
est logique. Quand j'étais gosse, il y avait 
toute cette effervescence autour de la pochette 
de “Seventh Son Of A Seventh Son”, d'Iron 
Maiden. Méme si je n'étais pas le plus grand 
fan du groupe, c'était si cool de tenter de 
percer les secrets de cette pochette. Que 
mes paroles, notre musique ou nos visuels 
puissent susciter la méme curiosité chez ceux 
qui écoutent Deftones me rend trés heureux. 


R&F : Difficile de faire abstraction du 
fait que “Ohms” sort dans une période 
étrange. Vous ne pourrez pas jouer 
ces morceaux en live avant au moins 
plusieurs mois. N’est-ce pas le risque 
de vous en sortir moins proches lorsque 
vous pourrez remonter sur scéne ? 

Chino Moreno : Evidemment, c’est bizarre. 
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l'expérience du live a toujours été quelque 
chose d’extrémement important pour moi, 
autant en tant qu’artiste que membre du 
public. Je me souviens avoir vu Depeche Mode 
une semaine après la sortie de “Violator”. 
Découvrir ces morceaux chez moi, puis les 
voir s'épanouir et prendre vie sur scène, c’est 
quelque chose d'unique et, à l'heure oà nous 
parlons, oui, on devrait étre en tournée en train 
de vivre ce genre de choses avec le public. 
J'ai évidemment bon espoir quant au fait que 
nous pourrons jouer les chansons de *Ohms" 
sur scène mais malheureusement, ce plaisir 
de la découverte immédiate, cette adrénaline 
quand nous partageons des morceaux tout 
neufs avec le public, nous devrons nous en 


passer. C'est trés étrange pour nous. 


R&F : Comment occupez-vous vos jour- 
nées depuis le confinement ? 

Chino Moreno : Le bon cóté de cette situation 
est que je prends enfin véritablement le temps 
de maîtriser mon matériel de home-studio. Je 
ressors plein d’enregistrements, je compose 
pour le plaisir, j'apprivoise de nouvelles 
machines, de nouveaux logiciels. Tout ça de 
manière très tranquille, sans pression, Peut-être 
que tout ça mènera quelque part, peut-être pas. 
Mais c'est agréable de pouvoir composer 
des choses qui n’ont pas véritablement de 
place définie, % 


RECUEILLI PAR JONATHAN HUME 
Album “Ohms” (Reprise Records! Warner) 
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“Le monde de la musique 
a plus changé que le Cult” 





BLUE OYSTER CULT 


Moins médiatisé que le Pourpre Profond ou le Noir Sabbat, le Culte de L'Hultre Bleue est 
portant une couleur essentielle et durable de | arc-en-ciel heavy qui marqua les seventies, 
et qui perdure en ce 21%" siècle. Explications avec Donald Roeser alias Buck Dharma. 


FONDÉ EN 1971 SUR LES CENDRES 
DE SOFT WHITE UNDERBELLY, le 
BOC fut des son premier album de 
1972 un des acteurs majeurs de ce 
rock électrique et lourd aux relents 
ésotériques, avec en guise de démarrage 
une trilogie d'albums sentant le soufre. 
Les paroles teintées de science-fiction 
aux influences de HP Lovecraft et 
plus tard de William Gibson, dont 
certaines écrites par les maîtres SF 
Michael Moorcock et John Shirley, 
accompagnaient les riffs puissants du 
euitariste/ chanteur surnommé “Buck 
Dharma” par le producteur Sandy 
Pearlman, a savoir Donald Brian 
Roeser. Celui-la méme qui, cinquante 
ans apres ses débuts et vingt ans apres 
le dernier disque, nous parle de son 
histoire et du tres respectable comeback 


album **The Symbol Remains". 


Premier album depuis 
vingt ans 
ROCK&FOLK : Qu'est-ce qui a le plus 


changé pour vous depuis ce demi-siecle 
au sein du Blue Oyster Cult ? 

Buck Dharma : Je pense que c'est le 
business. On a démarré à l'ére du vinyle, puis 
il y a eu les cassettes, les CD, le streaming... 
Le monde de la musique a plus changé que 
le Cult. Mais on ne peut pas s'empécher de 
jouer et d’écrire comme on le fait. En 2020, 
il est clair qu’on ne va pas défoncer les charts 
mais on a suffisamment de fans pour sortir ce 
nouvel album, qui va plus loin que le simple 
heavy metal. 


R&F : Avez-vous des liens avec vos 
contemporains, comme Black Sabbath 
et Deep Purple ? 


Buck Dharma : C’est toujours flatteur 


de nous comparer à des groupes que nous 
admirons encore aujourd'hui. Notre style est 
lié à notre ère de création, la technologie 
a changé mais nous restons fidèles à nos 


origines. 


R&F : D’ou vient le nom de votre groupe ? 
Buck Dharma : Cela vient d'un poéme, 
“The Soft Doctrines Of Imaginos”, écrit par 
Sandy Pearlman, notre producteur, qui est 
mort en 2016. 


R&F : Les themes de vos chansons 
flirtent souvent avec la science-fiction... 
Buck Dharma : Oui. on a eu des textes 
de Michael Moorcock, qui travaillait aussi 
avec Hawkwind. On a pas mal de références 
littéraires, on préfère le storytelling aux 
chansons qui parlent de filles et de bagnoles. 


RAF : Votre page Wikipedia présente 
la période 1982-1987 du BOC comme 
celle du “déclin et de la chute”... 

Buck Dharma: Au début des années 1980, 
on a cessé de faire des gros chiffres done, 
discographiquement, on était en chute, mais 
on a toujours tourné et rempli les salles, ce 


, 1968, 
annee rock e 


Soft White Underbelly, l'ancétre du BOC, 
voit le jour en octobre 1967, quelques 
mois avant une année charniére du rock : 
c’est en 1968 que débute Black Sabbath à 
Birmingham. Idem pour les Américains 
Crosby, Stills & Nash, rejoints en 1969 
par Young. Le plus fameux joueur de 
pipeau folk rock, Ian Anderson, lance 
Jethro Tull à Blackpool en 1968, tandis 
qu'à Hertford, Deep Purple monte le son. 
Parmi les autres combos nés en 1968, et 
toujours plus ou moins en exercice, on 
compte Led Zeppelin, King Crimson, 
Nazareth, Funkadelic, UFO, les Canadiens 
de Rush et les Londoniens de Yes. 





qu'on continue encore aujourd'hui. *The 
Symbol Remains" est notre premier album 
depuis vingt ans et on en est contents, Je ne 
sais pas si ce sera le dernier, on verra bien. 


La tete de Godzilla 


R&F : Faites-vous partie des rockers 
qui ont apprécié le film “Spinal Tap” ? 
Buck Dharma : J'avais été le voir en salle 
avec ma femme lors de sa sortie, et on était 
les seuls à rigoler ! Le publie lambda venu 
voir un film de Rob Reiner ne comprenait 
pas la plupart des références. Pour un rocker, 
ca peut étre douloureux mais ca reste dróle. 


R&F : Racontez-nous une anecdote du 
BOC dans l'ambiance *Spinal Tap". 
Buck Dharma : On a eu ca au moment 
de notre hit single “Godzilla”. On avait 
un concert pour le nouvel an 1978 à San 
Francisco organisé par Bill Graham. Son 
équipe avait construit pour nous une tête 
géante du monstre, et ils nous ont proposé 
de la garder après le show. Ona dit OK, mais 
au bout d’un an et demi de tournée, la téte de 
Godzilla était complétement défoncée, comme 
la téte de bouc dans “Spinal Tap” ! Je ne sais 
pas s'ils ont utilisé ca pour le film, mais c'était 
dans le méme délire. 


R&F : Metallica, qui a repris votre 
morceau “Astronomy”, vient de sortir 
“S£M2”, un disque de hard rock 
symphonique avec grand orchestre. Ca 
vous inspire ? 

Buck Dharma : Ah, ah, c'est trés "Spinal 
Tap" ! Je n'avais pas envisagé faire un truc 
pareil, mais peut-étre que je devrais ! * 


RECUEILLI PAR OLIVIER CACHIN 


Album “The Symbol Remains” 


(Frontiers Music! Pias) 
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“Je n'étais pas obligé 








de suivre des regles strictes” 


GRANDADDY 


Vingt ans aprés, le concept album "The Sophtware Slump", a droit à tout : 
le panthéon pop, la réédition anniversaire et, en bonus, une nouvelle 
version "sur piano de bois" d'une beauté à couper le souffle. 


GRANDADDY ÉTAITUN GROUPE AVEC 
DES BARBES ET DES CASQUETTES. 
Un groupe avec des guitares et des synthés. 
Un groupe avec beaucoup de hauts et tres 
peu de bas. Coincé entre *Under The 
Western Freeway” (1997) et “Shimday” 
(2003), “The Sophtware Shimp” est Pal- 
bum qui toucha le ciel, idéalement calé sur 
l'an 2000, à califourchon entre l'ancien 
et le nouveau monde. 


fessionnel ق‎ 

prof ! 

Pourquoi celui-là plus que tous les autres 
réunis ? “Aucune idée, répond Jason Lytle, 
le papa-gáteau de Grandaddy. Au moment de 
l'enregistrer, j'étais pétri de doutes. De toute 
manière, j'ai toujours tendance à me demander 
si ce que Je fais n'est pas nul. Et puis le temps a 
fait son œuvre et le disque n'a cessé de grandir, 
bien au-delà de ce que j'aurais pu imaginer.” A 
sa sortie, "The Sophtware Slump" impressionne, 
les critiques sont bonnes, les neuf minutes de 
“He's Simple, He's Dumn, He's The Pilot” 
s'Imposent comme un mini-classique, poussant 
la référence Electric Light Orchestra jusqu'à 
ses origines prog, à une époque oit personne 
n'osait s'en réclamer. Dans une autre vie, Lytle 
était skateboardeur professionnel et musicien 
amateur, avant qu'une blessure au genou ne 
l'oblige à inverser, au début des années 1990. 
C’est l’époque où l’on apprend tout juste à 
apprécier le charme d’un art pop américain 
débarrassé de sa part héroïque, dont l'horizon 
est un canapé jonché de canettes froissées et de 
cartons à pizza, avec la console branchée à la 
télé. Spike Jonze sera la face clip et cinéma de 
cette culture de la déconnection et Grandaddy 
l'un de ses meilleurs avatars musicaux. Des 
rockers arborant chemise de búcheron et 
une forme de lassitude générationnelle, qui 
ressemble à la lose. “Mais ce phénomène a 
abouti à une révolution qui a tout changé : 
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le développement du home-recording. Tout à 
coup, on pouvait réver de disques majestueux 
depuis chez soi, et plus seulement de petits disques 
artisanaux, сат y avait encore de l'argent dans 
l'industrie pour qu'on s'achéte des instruments, 
du matos, des micros — ainsi que le temps pour 
s'en servir. 


Un double 
holographique 

Alors, dans son petit coin, coupé du monde, de 
tout fantasme de gloire et de toute possibilité 
de triomphe, Lytle va créer un chef-d'œuvre. 
Fait à la maison, ce sera un disque d'extérieur. 
Humble et modeste, ce sera un disque gran- 
diose, presque cosmique. Fabriqué seul comme 
un grand(daddy), ce sera pourtant un disque 
de groupe. Depuis sa montagne, armé de ses 
douze-cordes et de ses séquenceurs, Lytle 
chante les oiseaux dans le ciel et les paysages 
á perte de vue, inventant une musique androide, 
mi-homme mi-machines, qui fait jaillir des 
cascades mélodiques de gros blocs de rochers 
harmoniques. Entre l’ordinateur vintage et 
les grands espaces, il ne choisit pas, il veut 
tout, le charme pixélisé et la clarté haute- 
définition, le petit bout de la lorgnette de 


“Jed The Humanoid” et le point de vue astral 
de “So You'll Aim Toward The Sky”. 

Tous les albums suivants seront superbes, qu'ils 
soient Grandaddy (“Just Like The Fambly Cat") 
ou solo (“Department Of Disappearance”). 
Mais “The Sophtware Slump” est celui qui 
reste, celui qui revient toujours, comme une 
marée têtue. Jusqu'à cette nouvelle version “sur 
un piano de bois”, proposée en bonus d'une 
somptueuse réédition vingtième anniversaire. 
“Jim (Fairchild, guitariste de Grandaddy) m'a 


suggéré de réenregistrer "The Sophtware Slump’ 


de cette maniére. Au départ, je n'étais pas trop 
convaincu, j'avais peur d'ennuyer les gens. Et 
puis, J'ai réalisé que j'avais le droit de rajouter 
un bout de claviers ici, un écho là, quelques 
chœurs, je n'étais pas obligé de suivre des règles 
strictes.” Dans cette version déshabillée mais 
jamais nue, des gimmicks (voix de robots, 
effets sonores) demeurent, en particulier sur la 
sidérante “Miner At The Dial-A-View”, signe 
que certains ornements de production se sont 
révélés avec le temps des éléments essentiels 
des compositions elles-mêmes, comme si le 
maquillage faisait désormais partie intégrante 
du squelette, Les morceaux rapides deviennent 
lents, les plus planants se posent, les plus 
stagnants s'envolent, à chaque fois la beauté 
reste. "J'ai passé deux ou trois jours sur chaque 
chanson, pour les trouver, les retrouver ; il fallait 
qu'elles se révélent une seconde fois." Au final, 
cette nouvelle interprétation est tout à la fois une 
réinvention et un double holographique, une 
pièce qui vaut par elle-même mais qui contient, 
en surimpression, le fantôme de la précédente. 
A l'avenir, il faudra choisir, écouter la version 
home-made ou la version lockdown, la version 
solitaire ou la version solo. Pile splendeur, face 
merveille. Depuis vingt ans, on se trompait. 
“The Sophtware Slump” n’était pas un chef- 
d'oeuvre, mais deux. Ж 
PAR LÉONARD HADDAD 
Coffret "The Sophticare Slump’ 
(Dangerbird Records! The Orchard) 
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En vedette 








PASCAL 
COMELADE 


Musicien inclassable, le Catalan revient avec un nouvel album d'une richesse 
époustouflante, *Le Cut-Up Populaire", son premier depuis huit ans. 


RECUEILLI PAR STAN CUESTA 


RENDRE VISITE À PASCAL COMELADE CHEZLUI, DANS 
SA MAISON-STUDIO, au cœur d’un magnifique village des 
Pyrénées-Orientales, c'est une véritable expérience, une 
immersion dans un monde parallele. On vient parler de ce 
nouvel album, mais on parle évidemment d'autre chose. De 
Captain Beefheart et de Vince Taylor. De Sun Ra et de Can. 
De peinture. De littérature. Et c'est bien aussi. Passionnant 
même, à l’image de ce musicien génial, inimitable, autodidacte 
revendiqué, infiniment cultivé, qui pratique un art affranchi 
de beaucoup de nos contraintes modernes. Les détestations de 
Comelade sont aussi intéressantes que ses amours. Les artistes 
comme lui sont rares, car intenses, empreints d'une folie 
douce, et en méme temps normaux, accessibles et attachants. 
Une simple question et l'interview est finie, deux heures 
et demie d'enregistrement plus tard — plus tout ce qui a 
été dit en off. Et il rappelle le lendemain pour compléter 
ses propos ! Largement de quoi faire un hors-série. Bref... 
Morceaux choisis. 


La premiere 
prise est la bonne 


Hock&Folk : Sur ce nouvel album, il y a beaucoup d'inter- 





venants, notamment votre complice de longue date, Richard 
Pinhas à la guitare. 

Pascal Comelade : Il n'est pas considéré comme il devrait l'être. 
Ses disques sont réédités au Japon, aux Etats-Unis, son catalogue 
circule. Mais cette réalité-là n'est pas palpable en France. Pour moi, 


Richard Pinhas, Jacques Thollot ou Jac Berrocal, ce sont des évidences 
dans le monde de la musique. Je ne trouve pas acceptable que ces 
évidences soient occultées. 


R&F : Est-ce qu'ils ne font pas de la “musique pour musiciens” ? 
Pascal Comelade : Je ne peux pas dire ça puisque je suis moi-même 
très loin de la définition du musicien. Je ne sais pas lire la musique, je 
ne sais pas l'écrire. Et f'ai énormément de mal à en parler. I suffirait 
que je balance des noms. Hasil Adkins, Moondog, Sun Ra, Jonathan 
Richman, The Residents, Zoot Horn Rollo. Traduisons ça en bon 
francais : c'est une façon très personnelle de pratiquer l'instrument. 


R&F : Ce qu'on appelle l'underground ? 

Pascal Comelade : J'ai un probléme avec l'underground, la marge. 
Ça ne veut rien dire. La marge, peu importe où tu vas la mettre, 
c'est une seule et méme page. Il s'agit toujours du méme spectacle. 
Sauf que ca fait un demi-siècle qu'on perpétue cette tradition de la 
marge, de l'underground, de l'avant-garde... C'est quand méme de la 
branlette. Mais je suis parti de là et j'y resterai toute ma vie, même si, 
paradoxalement, je suis chez Because, une grande maison de disques. 


R&F : Quoi de neuf sur ce disque ? Vous avez dit un jour : 
"Je suis comme un vieux bluesman”. 

Pascal Comelade : Bien sûr ! La critique que j'entends le plus, 
cest: “I fait toujours pareil”. Mais pour moi, ce n'est pas un probléme. 
Regarde les Cramps. Ils ont toujours fait le méme disque. Il n'y a pas 
des changements, il n'y a pas d'adaptation, c'est la vie de quelqu'un qui 
avance dans le temps. Ca fait huit ans que je n'avais pas sorti d'album. 
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PASGAL COMELADE 


La différence avec les précédents, c'est qu'ils avaient été faits sur des 
laps de temps trés brefs. Il m'est arrivé de faire un album en deux 
jours. Là, c'est un disque qui intéresse ces cinq dernières années. Donc 
il y a plus d'informations. Sur la version CD, il y a vingt-huit titres, 
pas de reprises, que du nouveau matériel, à part quelques morceaux 
revisités, revus et corrigés, augmentés. Mais je n'ai pas passé des 
mois en studio. C'est toujours pareil : la première prise est la bonne. 


RAF : C'est foisonnant, tout comme votre discographie... 
Pascal Comelade : Si on enlève les compilations et les collaborations, 
il reste une vingtaine d'albums officiels, ce qui n'est pas beaucoup. 
J'ai commencé en 1974, j'ai soixante-cinq balais. Et je n'ai jamais 
arrêté. La majorité de mes productions sont de tout petits tirages. Il y a 
des trucs tirés à trente copies. Cinquante. Trois cents. C’est dérisoire. 
Les disques officiels, il y en a trés peu. Des tirages qui dépassent les 
dix mille. Trés peu. 


R&F : Vous restez tres attaché à l'objet... 

Pascal Comelade : Le probléme, c'est le prix des disques, neufs 
ou d'occasion. Les jeunes se rabattent sur Internet et écoutent de la 
musique dans des conditions déplorables. Je m'en tamponne de savoir 
si tout ça va disparaître ou pas. Je dis simplement que, moi, je suis 
quelqu'un qui reste attaché à l'objet livre, à l'objet disque, et qu'il me 
faut ca parce que c'est un tout. Je ne peux pas écouter un disque sans 
avoir la pochette, lire les notes, regarder le visuel. C'est comme ca. 


Tout a du sens 

R&F : Internet n'est pas votre tasse de thé ? 
Pascal Comelade : Dès le départ, je n’y suis pas allé. J'ai eu un 
ordinateur trés tard. Le constat est simple et froid : c'est quelque chose 
qui ne m'a jamais intéressé. C'est comme la technique. La technique 
ne m'a Jamais intéressé, Sur mon piano, il y a un minicassette. En 
1974, sur mon piano, il y avait un minicassette. La grosse douche 
froide, ça a été YouTube, le jour où je me suis rendu compte que des 
sens balançaient tout, des centaines de trucs, 
pour moi complètement inutiles, La maison 
de disques a un discours très simple : c’est 
une vitrine ! Je ne demande rien, on met des 
trucs sans mon avis et c'est une vitrine... Il 
y a quand méme des pratiques qui pour moi, 
ma génération, ma culture, sont du fascisme. 
Internet, c'est l'application pure et simple 
de l'intégralité de tous les poncifs et clichés 
totalitaires. En résumé : je préfère ne pas y 
aller. Je ne veux méme pas savoir ce qu'il y a. 


R&F : D'ou vous est venu le titre de 


Pascal Comelade : Chaque fois, le plus 
difficile, c'est le titre global, quelque chose 
qui indique comment je voudrais que soit 
percue la musique. *L'Argot Du Bruit". 
^Espontex Sinfonia”. “Le Cut-Up Populaire”. 
J'ai toujours des carnets, un mot, une phrase, 
je note. Quand je commence á mettre tout 
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; e = 
Bottes pointues 
et 
e e | =; 
petits mickeys 
“Je suis de la génération qui lisait 
Spirou, Tintin, Rock&Folk et Best. 
On sait tous très bien que ce sont 
les deux genres les plus importants 
du 20*"* siecle dans le monde de l'art. 
Et ils sont pourtant toujours sous-estimés, 
méprisés. Le FID, à Perpignan, c'est un 
festival où il y a pendant trois jours 
des disquaires d'occasion et des 
dessinateurs de BD qui viennent signer. 
l'album, *Le Cut-Up Populaire" ? sous lit la presse locale, 
e quoi s'agit-il d'aprés elle ? 
*D'un endroit oü des vieux crétins 
qui portent des bottes pointues 
viennent voir des vieux dessinateurs 
de petits mickeys déplumés et paient 
trés cher des 45 tours pourris 
de Johnny Hallyday”. 
Voila. Nous sommes en 2021 
mais on en est toujours là." 


ca en ordre, j'ai des possibilités de titres. Honnétement, tu vas me 
dire, tout est interchangeable ! Il y a des trucs totalement gratuits. 
Mais il y a aussi des choses totalement littéraires. Tout a du sens. 
“Les Radis Contiennent Du Radium", c'est le titre d’un poème de 
Gilbert-Lecomte, fondateur du “Grand Jeu” avec Daumal. C'est pour 
moi exactement le méme rapport qu'avec la pochette, le visuel, l'objet. 
Et surtout, il s'agit de musique instrumentale. 


R&F : Vous insistez beaucoup sur le côté purement instru- 
mental de votre musique. 

Pascal Comelade : La musique instrumentale, proprement dite, 
a disparu à la fin des années 1960. Jusque-la, il y avait a la fois la 
Muzak, les grands orchestres qui sortaient des albums une fois par 
semaine reprenant le hit-parade, des disques pour les surprises- 
parties à la maison, une énorme production discographique. Et puis, 
ça a disparu. Je ne sais pas pourquoi. L’instrumental dans le rock 
aussi, pratiquement. “Pop Corn” (1971), c’est un peu le dernier. 
Un qui resurgit comme un cheveux sur la soupe, cest “Egyptian 
Reggae” de Jonathan Richman (1977). A cette époque-là, qui faisait 
des instrumentaux ? Johnny Thunders qui reprend “Pipeline” sur “So 
Alone”... Il y en a très peu. Il y a le cas de “Tubular Bells”. Mais c'est 
lié au film. Et à partir de ce moment-là, la musique instrumentale est 
englobée dans le concept de musique de film. Au début, je faisais de 
l'instrumental, aucun probléme, je n'étais pas le seul. Maintenant, la 
maison de disques me dit sans arrêt : “Ca serait bien que ca atterrisse 
dans un film". Quand elle ne me dit pas : “Tu ne veux pas brancher 
une chanteuse ?" Ca fait quarante ans que j'entends ca. L'image 
et la voix par-dessus, je m'en tamponne. La chanson, j'adore ca, 
mais pas pour mol. J'ai dá faire deux albums en Espagne avec des 
chanteurs, deux chansons avec PJ Harvey, une reprise avec Robert 
Wyatt, une autre avec Miossec... J'irais méme plus loin : je ne sais pas 
construire une chanson. Une chanson, ce n'est pas un instrumental 
sur lequel tu balances un texte. C'est comme la musique de film. 
C'est un autre travail. 


R&F : Vous avez dissous votre fameux 
Bel Canto Orchestra... 

Pascal Comelade : Oui. en 2015. Là. 
j'arrête les concerts, c'est fini. Deux choses 
m'intéressent pour le futur. La performance 
avec le peintre Miquel Barcelo. On l'a faite 
plusieurs fois, en Espagne, au Japon. Il y a 
deux parties, une première, musique rythmée, 
un riff binaire répétitif, où il peint, et une 
deuxième où la peinture disparaît, comme 
de l'encre sympathique. Et j" accompagne la 
disparition. L'autre chose que je veux refaire 
absolument, c'est le concept du Riffifi. Deux 
scenes, deux orchestres similaires qui jouent 
en stéréo véritable les plus grands riffs du 
rock ! Avec une vingtaine de musiciens, ca 
prend une dimension... Citons nos sources, 
il y en a deux. Les orchestres de guitares 
électriques, ca date des années 1970, de 
Glenn Branca et Rhys Chatham. Et un concert 
que j'ai vu de Sun Ra au New Morning. Il 
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avait un orchestre à gauche, un orchestre à droite, et lui au milieu 
avec un orgue Farfisa. Et ils jouaient l'histoire du jazz dans l'ordre 
chronologique ! 


Une réelle obsession 

| 9 Le mo 
pour l’objet 
R&F : Votre autre passion, c’est le dessin. Vous avez fait 
les couvertures de trois livres des éditions Les Fondeurs de 
Briques (“Alan Lomax”, “Woody Guthrie” et “Bob Dylan”). 
Pascal Comelade : C'est quelque chose que j'ai toujours fait, depuis 
tout petit, je faisais ca avant de faire de la musique. Je n'ai fait aucune 
école d'art, ni le conservatoire. 


RAF : Vous êtes ami avec des gens comme Hervé Di Rosa... 
Pascal Comelade : C'est exactement la méme génération, on vient 
pratiquement des mêmes endroits... J'ai toujours été plus intéressé par 
les plasticiens que par les musiciens. J'ai pris, dés les années 1980, 
cette espece de tic de faire appel chaque fois à quelqu'un de proche, 
ou qui me semblait être en adéquation avec le contenu musical, Et 
au bout de quarante ans, c'est un des grands luxes de ma vie d'avoir 
pu avoir des gens comme Robert Combas, Hervé Di Rosa, Miquel 
Barcelo, Willem, Joost Swarte, Alex Barbier, Leslie Krims... 


R&F : Tous obsédés par le rock’n’roll ! 

Pascal Comelade : Beaucoup plus que nimporte quel musicien ! 
[ls ont une culture musicale... C'est hallucinant. Et c'est beaucoup 
plus intéressant pour moi. Les discussions de musique avec un autre 
musicien, je fuis ca comme la peste. J'ai mille fois plus d'amis peintres 
ou dessinateurs. J'ai trés peu d'amis musiciens. Je dois en avoir cinq. 


R&F : Un livre vient d’être consacré à vos tableaux. Ce qui est 
fascinant, c’est le nombre de pochettes de disques reproduites 
ou détournées... 

Pascal Comelade : Ca relève de Phystérie pure ! C'est toute ma vie. 
Le premier objet — pour certains c'est, je ne sais pas, une enclume ou 
un tire-bouchon —, moi, ca a été un 45-tours. Á partir de ce moment- 
là, le pli est pris et tu es foutu... Je ne m'en cache pas, j'ai une réelle 
obsession pour l'objet 45-tours. Et tout fait partie du méme plat : les titres 
des morceaux, la face A, la face B, la pochette, c'est un tout. C'est un 
trés beau livre, avec pochette toilée, en relief, comme un faux catalogue. 
Il y a un disque avec uniquement des reprises aux petits oignons, qui 
fait le lien avec toute la partie relectures ou détournement de pochettes. 


R&F : Si vous ne donnez plus de concerts, il n’y a pas une 
pression de votre label ? 
Pascal Comelade : Le problème, c’est Internet. Je rabâche, mais 
c'est la réalité. Les maisons de disques ne te parlent que de streaming, 
d'Internet. Donc elles ont besoin d'images. J'ai fait faire cinq six clips, 
comme on dit, par des amis qui sont dans l'abstrait. Moi, ca me va 
bien, ca ne me dérange pas mais... Honnétement, c'est terrible à dire : 
ca ne m'intéresse pas. Je n'ai pas besoin d'images. Je n'ai pas besoin 
de chanteuse. Je n'ai pas besoin de costume. Je n'ai pas besoin de 
spectacle. Je n'ai pas besoin de plume dans le cul. * 

Album : “Le Cut-Up Populaire" (Because 2020) 


Livre : "Le Rien IHllustré" (Les Fondeurs de Briques 2020) 
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Une fable 
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AGE OF CUP 





L'album "Sing Your Dreams" marque le retour couronné 
de succès de cing drôles de dames du rock psychédélique, 
maltraitées en leur temps par l’histoire machiste. 
Voici venu le temps d’une revanche féministe, mais avec des fleurs. 


RECUEILLI PAR JEAN-EMMANUEL DELUXE 


CONTRAIREMENT AU GRATEFUL DEAD), Jefferson Airplane 
et tant d’autres, les Ace Of Cups furent longtemps les grandes 
oubliées de l'histoire du rock de San Francisco. En 1967, 
Mary Gannon (basse), Marla Hunt (clavier), Denise Kaufman 
(guitare), Mary Ellen Simpson (lead guitare) et Diane Vitalich 
(batterie) avaient tout pour s'imposer en cet été de l'amour 
grace à leurs harmonies vocales élégiaques à cinq voix, leurs 
chansons accrocheuses et le soutien de Jimi Hendrix. Mais voila, 
dans un monde d’hommes, le premier groupe rock composé 
uniquement de femmes dut se résoudre à la séparation. Depuis 
2007, 


“Sing Your Dreams” est le point d'orgue. Au cours de cette 


les Ace Of Cups ont effectué un retour gagnant — dont 


réunion de famille, elles ont pa compter sur le soutien de Wavy 
Gravy (le présentateur de Woodstock), Jack Casady (Jefferson 
Airplane), David Freiberg (Quicksilver Messenger Service), 
Sheila E et Jackson Browne. Rencontre avec celle qui fut 
Mary Microgram au sein de la communauté folle menée par 
Ken Kesey (l'auteur de **Vol Au-Dessus D'Un Nid De Coucou”) 
qui transforma l'Amérique à coups d’Acid Tests. Aujourd'hui 
basée a Hawaï et entourée de sa famille, Denise Kaufman n'a 
rien perdu de ses idéaux. 


irituelle 
spirituell 

Rock&Folk : Comment regardez-vous les hommes de la contre- 
culture que vous avez connus dans les années soixante ? 
Denise Kaufman : Certains hommes des sixties évoluaient en prenant a 
coeur les révélations apparues grace aux substances psychédéliques. On 
réévaluait les structures dans lesquelles nous avions grandi. L'époque 
dont nous parlons a eu lieu un peu avant le mouvement de libération 
des femmes des années soixante-dix. A l'époque, de nombreux hommes 
de notre entourage ont fait preuve d'un soutien remarquable tandis que 


d'autres avaient toujours des attitudes paternalistes et patriarcales. 
Mais ce qui se passait dans la Bay Area était bien en avance sur le 
reste de la société. 


R&F : Les Ace Of Cups ont malgré tout dû s’arrêter en grande 
partie parce c'était un groupe de femmes... 

Denise Kaufman : Les musiciens qui étaient nos frères, et avec qui 
nous jouions, avaient aussi des enfants en méme temps que nous, mais 
ils avaient des épouses et des compagnes pour s'en occuper ! Alors que 
nous étions mères et dans l'incapacité de partir en tournée. Cette fin a 
eu lieu aussi pour des raisons économiques. Si nous avions eu un bon 
contrat avec un label, et davantage de succès, nous aurions pu avoir 
les moyens de voyager avec nos bébés et leurs nounous. 


RAF : 


tres optimistes et pas du tout ameres. 


Malgré un arrêt de plusieurs décennies, vous semblez 


Denise Kaufman : Nous étions très tristes mais on ne voyait pas 
d’autres options. Nous étions vraiment concernées par nos chansons et 
nous regrettions profondément que notre musique n'aie pas pu être bien 
enregistrée et partagée. Ce n'était pas de l'aigreur, simplement de la 
peine. A l'époque, il n'y avait pas dans la Bay Area de groupes féminins 
avec qui nous aurions pu échanger. Notre petit constat de la réalité n'a 
pas pu étre écouté alors qu'il peut l'étre maintenant. C'est incroyable 
de pouvoir reprendre ces chansons de notre vie qui sont comme nos 
enfants. En pouvant compter sur nos vieux amis pour les jouer avec 
nous et le soutien inconditionnel de notre producteur. 


R&F : Votre histoire est quasiment une fable spirituelle. Peu 
d'artistes ont pu compter sur une seconde chance. 

Denise Kaufman : Mary Gannon, notre bassiste, m'a confié : “Peut être 
que si on avait eu un contrat puis du succès dans les sixties, nous serions 


tombées dans de mauvaises habitudes.” Je ne pense pas que je serais 
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AGE OF GUPS 


devenu dépendante aux drogues dures, mais il est vrai que, souvent, 
la célébrité et l'argent font gonfler les ego des artistes qui en oublient 
leurs vieux amis. Tout le monde veut quelque chose de toi, et tout arrive 
si vite que tu ne sais plus à qui faire confiance. Changer les couches 
et bercer nos bébés nous a permis de garder les pieds sur terre (rires). 





Jimi H 
un ami et un fan 

R&F : Qu'avez-vous pensé du livre “Acid Test” de Tom Wolfe 
sur les Merry Pranksters ? 

Denise Kaufman : Tom Wolfe fréquentait les Pranksters au moment 
de leurs expériences de LSD alors que je travaillais dans un hópital 
psychiatrique et que je rencontrais les Ace Of Cups pour la première 
fois. Il n’était donc pas lá aux tout débuts, mais il a plutôt bien relaté 
l'aventure, ce qui n'était pas chose facile. 


RAF : Aviez-vous des liens avec Grace Slick, grande figure de 
la scene hippie de San Francisco, et les membres de Jefferson 
Airplane ? 

Denise Kaufman : Nous avons joué à Los Angeles, la Bay Area, 
Seattle et Vancouver avec eux, et c’est nous qui faisons les chœurs sur 
leur album “Volunteers” ! Grace a un talent magnifique. Son groupe 
était très occupé mais, alors que sa fille avait un an, nous suivions des 
cours de natation avec nos bébés dans la piscine de la propriété qu'elle 
possédait avec Paul Kantner dans le comté de Marin. Nous étions 
cependant plus proches de Jorma Kaukonen et de Jack Casady. Jorma 
est comme un frere et Jack joue sur notre nouvel album. 


RH &F : Jimi Hendrix était votre ami, et aussi un fan d'Ace Of 
Cups ? 

Denise Kaufman : ll était vraiment charmant et trés humble. 
Quand nous avons joué à l'arrière d’un camion au Golden Gate Park 
(le 19 juin 1967 au “Panhandle”, ndir), juste une semaine aprés le 
festival de Monterey, il avait déja produit une énorme impression. Au 
Golden Gate, il nous a pris en photo. Il avait brülé sa guitare à Monterey, 
alors nous étions un peu inquiétes pour notre équipement. Nous étions 
si pauvres que l'on n'aurait pas pu se le racheter (rires). 


Discrediter le LSD 
R&F : “Sing Your Dreams” comporte plusieurs chansons 
féministes, que pensez-vous de la vague #Me Too ? 

; que pe Ë 
Denise Kaufman : #Me Too donne du pouvoir aux femmes qui 

I q 

peuvent enfin raconter ce qui leur est arrivé. Auparavant, elles avaient 
peur de parler, et si elles le faisaient, les conséquences pouvaient 
être terribles. Je constate avec satisfaction que c’est désormais un 
phénomène mondial, Je crois à la présomption d’innocence, mais je 
suis heureuse que les vieilles habitudes culturelles d'abus envers les 
emmes changent. 
f hangent 


R&F : L'utilisation des substances psychédélique semble connaître 
ım regain d'intérêt dans des cercles scientifiques sérieux. 
Denise Kaufman : Le LSD a été découvert par l'entremise de l'armée 
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américaine qui avait fourni de l'acide à Ken Kesey et à des étudiants de 


l'université de Stanford. L'armée étudiait les substances psychédéliques 
dans un but guerrier. Trés vite, ils se sont rendu compte que ceux 
qui prenaient du LSD n’allaient pas faire de bons soldats au Vietnam 
(rires). Il y a eu alors une grande campagne de J Edgar Hoover afin de 
discréditer le LSD. Je ne nie pas que certains utilisateurs n’ont pas eu de 
problèmes avec ce produit, mais la classification en drogue dangereuse 
a rendu les recherches scientifiques impossibles pendant de longues 
années. L'introduction de l'héroïne dans la scène hippie a également 
été une action délibérée de la СТА. Le retour de l'utilisation du L3D à 
des fins thérapeutiques est excitant. Notamment pour lutter contre les 
addictions. Pour ma génération, le LSD a transformé nos vies en ouvrant 


le champ des possibles. 
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R&F : L'histoire de votre réunion apres toutes ces années est 


incroyable. 

Denise Kaufman : C'est George Baer Wallace, le patron du label 
High Moon Records, qui après avoir écouté la compilation de nos 
morceaux inédits (“Its Bad For You But Buy It!” sorti sur Ace Records 
en 2003, ndlr) m'a appelée. Nous nous sommes rencontrés à New 
York et je lui ai fait écouter des vieilles cassettes d’ Ace Of Cups et de 
mes morceaux. Quand on a fété l'anniversaire de Wavy Gravy en mai 
2011, en Californie, c'est George qui a tout rendu possible. Il a loué 
une maison pour nous et m'a fait venir de l'île de Kauai où j'habite. 
Il est ensuite venu de New York pour nous voir jouer. Rien n'aurait 
pu se passer sans lui. 





R&F : Votre vie actuelle a Kauai semble baignée de musique. 
Denise Kaufman : Et de yoga, que je pratique depuis des décennies ! 
Ma fille Tora Smart, connue sous le pseudo de Serena Jewkes, a 
enregistré un bel album de jazz avec son père Noel Jewkes, musicien 
de SF Jazz. A Kauai, elle posséde Hanalei Strings avec son mari, 
le guitariste Kirk Smart. Il s’agit d’un magasin de musique, qui est 
aussi une salle de spectacle où ils donnent des cours et vendent de 
magnifiques ukulélés hawaïens fabriqués localement. El Smart, mon 
petit-fils, vient de terminer ses études au LIPA (Liverpool Institute For 
Performing Arts, ndlr), au Royaume-Uni. Sa musique et ses vidéos 
sont toutes disponibles en ligne. Il est merveilleux ! * 


Album “Sing Your Dreams "(High Moon Records) 
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En vedette 








CABARET 


VOLTAIRE 


Apres vingt-six ans de silence, la formation de Sheffield, desormais reduite 

a un couplage homme-machine, sort “Shadow Of Fear”. Occasion d'un retour, 
avec son cofondateur Richard H Kirk, sur la trajectoire d'un groupe culte 

ayant traversé bruitisme indus, cold-wave, electro et house music. 


PAR ALEXANDRE BRETON 


CE N'EST PASLA MOINDRE DES RUSES DE L'HISTOIRE 
QUE D'OFFRIR DES SIGNES AVANT-COUREURS DU 
MONDE À VENIR à travers les créations d'esprits déviants 
qui en imaginaient la pire version. Nous croyions n'étre 
que dystopies formidables ce qui, en fait, annoncait notre 
réalité commune : paranoïa généralisée, atomisation sociale, 
imbécillité au pouvoir. “Spread The Virus” sur “Red Mecca”, 
troisième album de Cabaret Voltaire publié en 1981, pourrait 
ainsi, après coup, paraître prémonitoire. A la nuance près que 
le virus en question, auquel, sur l'album, faisaient écho “Red 
Mask” ou “Black Mask”, était alors moins bactériologique 
qu'idéologique — guerre russe en Afghanistan, otages 
américains en Iran, montée de Pultra-droite évangéliste aux 
Etats-Unis. 


Une machine de guerre 


Formé au cours de l’année 1973, Cabaret Voltaire inscrivait ses 
pas dans le sillon d’une lignée dissidente d'artistes comme William 
Burroughs — dont il appliqua la méthode du cut-up à la matière 
sonore — ou Marcel Duchamp qui avait démoli, non sans humour, 
le concept bourgeois de beau (et done de laid). Mais plus encore, ce 
groupe revivifiait l'héritage du mouvement Dada. Explication de son 
chanteur et bassiste Stephen Mallinder dans “NME”, en 1978 : “11 


y avait des affinités avec ce que nous essayions de faire, une réaction, 
notamment à l'égard de l'industrie musicale avec laquelle nous nous 
sentions en contradiction." Pour Richard H Kirk, Stephen Mallinder 
et Chris Watson, la décision de *former un groupe" — notion propre 
au rock'n'roll qu'ils ne revendiquaient méme pas — signifierait 
moins faire de la musique, qu'ils assumaient n'avoir jamais cherché à 
apprendre, que mettre au jour des chaoides sonores, dans la lignée des 
expériences bruitistes que Dada avait initiées. Une musique “venue 
d'ailleurs" diront-ils, dont les genres musicaux qui les avaient nourris 
— rock, funk, reggae, krautrock — seraient, aux cótés d'architectures 
électroniques composites, les matériaux premiers. 


Deux skinheads paumés 
paun 

Quand, à partir de 1974, ces fils de prolétaires se retrouvent, 
plusieurs heures par semaine, dans l'appartement de l'ingénieur 
fou Chris Watson pour graver sur cassettes des patchworks sonores 
combinant instruments et machines, leur ville natale, Sheffield, est 
déjà l'une de ces cités sinistrées du nord de l'Angleterre, frappée 
de plein fouet par une crise économique qui, fermant une à une les 
usines de métallurgie ayant fait sa renommée, envoie des centaines 
de familles dans une misère noire. No future y est une réalité, non un 
slogan. A l'époque, Kirk et Mallinder sont deux skinheads paumés qui 
passent le plus clair de leur temps à broyer l’ennui en s’assommant 
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aux beats jamaïcains et grooves maniaques de James Brown. Leur 
obsession : la matière sonore à partir de laquelle sont bâties des 
compositions faisant feu de tout bois : fragments de films, de discours 
politiques, d'instruments divers (guitares, cuivres, basse, mais jamais 
de batterie), coupés, rapiécés aléatoirement, synthétisés, distordus. 
Kirk : "Il s'agit d'assembler les sons comme les pièces d'un puzzle. 
Et si cela donne finalement de la musique, c'est purement accidentel.” 
Ces premiers essais seront publiés sur la compilation *Cabaret Voltaire 
1974-1976" sortie en 1980 par Industrial Records, le label fondé par 
Throbbing Gristle. Ces derniers, aux cótés de Clock DVA ou Human 
League ("premiere version"), puis Heaven 17 et ABC, appartiennent à 
ce que l’on appellera par commodité la scène de Sheffield. 


Une musique du désastre 

| que du desastr 

Or cette scène est bien plutôt une constellation de groupes qui se 
connaissent, s'entraident, se soutiennent via micro-labels et fanzines 
(NMX”, “Gunrubber”), produisant une musique du désastre. Les Cabs 
y font figure de pionniers par leur traitement des machines et leur palette 
sonore composite et synthétique, qui orientera une frange importante 
de la production musicale underground des deux décennies suivantes 
de la cold wave à la techno en passant par la synth-pop. Un premier 
album est publié par Rough Trade, en 1979, qui atteint la 12%" 
place des charts indépendants. Cette collection de puzzles sonores 
dont une version épileptique du “No Escape” des Seeds, avait été 
précédée, en 1978 par le single “Nag Nag Nag”, hymne nihiliste aux 
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“Nous voulions 
que nos Concerts 
ressemblent à 
des bad trips” 


riffs sales et rythmique pilonnée, mais aussi par deux titres gravés 
sur la compilation “A Factory Sample” oú les Cabs, que Tony Wilson 
hésita à signer, côtoyaient Joy Division et Durutti Column. 


Une notoriété sulfureuse 


Loin de l'épithète “industriel” accolée à tort au groupe, on pouvait y 
découvrir d'un cóté le déconstructionnisme Dada nourri d'influences 
héritées du Velvet Underground (ils reprennent *Here She Comes 
Now" en 1978), Brian Eno et Kraftwerk et, de l'autre, la visée 
politique, explicite sur “Baader Meinhof" — référence aux deux 
figures cardinales de la Fraction Armée rouge. Parallélement, le 
groupe avait acquis une notoriété sulfureuse par ses prestations 
live déclenchant l'hostilité d'un publie dont l'esprit punk avait 
ses limites... Kirk : “Nous voulions que nos concerts ressemblent à 
des bad trips.” Dont acte. Les deux albums suivants, “The Voice 
Of America” (1980) et “Red Mecca”, qui atteindra la première place 
des charts indépendants britanniques, creuseront cette veine minimale 
et bruitiste, tout en empruntant de plus en plus clairement aux 
musiques noires, et acquérant davantage d'ampleur, de profondeur. 


un autre public - 

. publi 

Au point que le quatrième album, “2x45”, publié en 1982, avec des 
pièces comme l'orientalisant *Yashar" — qui annonce l'ambient-dub 
d'un Muslimgauze — marquera, outre la fin du contrat avec Rough 
Trade, l'orientation du groupe, désormais réduit à Mallinder et Kirk 
après le départ de Watson, vers une production à l'hybridité plus 
accessible. C'est la deuxiéme période des Cabs, décidés à s'attirer 
un autre public, celui des clubs. Moins cérébrale, délibérément 
plus dansante, la production des Cabs, à partir de l'excellent *The 
Crackdown", sorti par Virgin en 1983 et produit par Flood (qui 
collaborera avec Soft Cell ou New Order), tient le grand écart entre 
sonorités abrasives et electrofunk. Et en 1984, “Sensoria”, extrait 
de *Micro-Phonies", leur assurera une telle reconnaissance, que 
confirmeront les moins convaincants “Code” en 1987, et “Groovy, 
Laidback & Nasty”, en 1990. A partir de là, leur production se tournera 
vers un courant que les Cabs auront contribué à enfanter, la dance 
music et ses multiples sous-genres : house, garage, techno, bleep, IDM. 
Avec "Body And Soul", en 1991, le retrait progressif de Mallinder 
signera la fin de l'aventure de ce groupe, mais trois albums sortiront 
néanmoins encore jusqu'en 1994. Aprés quoi, Mallinder poursuivra 
une carriére solo erratique Kirk publiera réguliérement des albums 
sous une quinzaine de pseudonymes différents. Cabaret Voltaire, passé 
en sommeil relatif jusqu'en 2014, appartiendra dès lors à ces groupes 
d'avant-garde qui auront déterritorialisé le rock'n'roll : “Le rock'n'roll, 
expliquait Kirk en 1980 au *NME?, n'est pas que la simple régurgitation 
des riffs de Chuck Berry. Le rock'n roll signifie briser Les traditions, 
attaquer l'establishment. Nous sommes davantage dans cette veine que 
la majorité des groupes qui se considèrent eux-mêmes comme ‘rock’. " * 


Album * Shadow Of Fear" (Mute! Pias) 
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Rock&Folk : Le deuxieme morceau de ce 
nouvel album s'intitule “The Power (Of Their 
Knowledge)”. Qui cela designe-t-il ? 

Richard H Kirk : Je dirais trés simplement 
les sinistres organisations mondiales — 
gouvernements et multinationales — qui 
ont conduit au chaos du monde actuel et 
capitaliseront sur ce désastre, contraindront 
des millions de citoyens ordinaires à vivre 
conformément à leurs intéréts économiques. 
“Shadow Of Fear" est une réaction, une 
réponse à la haine, à la peur et à la colère 
qui se sont accumulées depuis des 
années. 


R&F : Le paradoxe d'une réponse au 
chaos, c'est sa dimension spéculaire : 
“a scruter le monstre, comme dirait 
Nietzsche, je pourrais bien finir par 
lui ressembler !" 

Richard H Kirk : ("est aussi ce qui 
constitue Cabaret Voltaire. Tendre 
un miroir, montrer un reflet distordu 
du monde, rassembler les éléments 
épars de ce qui fait la monstruosité 
de l'époque, et peut-étre en faire 
quelque chose de beau, mais aussi 
de sombre. L'obscurité n'est pas 
voulue, elle est constatée. D'un autre 
côté, j'ai toujours cherché à donner 
une forme artistique à ma colère, 
ce qui me parait, tout compte fait, 
préférable à devenir un tueur en 
série ! Mais s1 tu écoutes un morceau 
comme “Universal Language” qui, en concert, 
rend le public complètement fou, ce n’est 
pas une musique terrifiante. Au contraire, 
elle rassemble les gens, les fait danser tous 
ensemble, Opposer la vie à la morbidité dont 
tu parles. 


R&F : Est-ce la raison pour laquelle ce projet 
devait se faire sous le nom de Cabaret 
Voltaire et non sous l’un de vos multiples 
pseudonymes ? 

Richard H Kirk : Cabaret Voltaire, à présent, 
c'est moi seul. Le projet a été réactivé en 
2014, à l'occasion d'une invitation du festival 
Atonal de Berlin, et des morceaux se sont 
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par la suite accumulés. Il me semblait 
légitime de les publier sous ce nom. Mais 
il fallait lui donner une nouvelle direction, 
un futur, ne pas répéter le passé en rejouant 
sur scène “Nag Nag Nag” ou “Sensoria”. Ce 
que signifiait ce projet, lorsque nous l'avions 
concu sous le nom de Cabaret Voltaire, a 
toujours, aujourd'hui, une signification. Et 
le fait qu'après ce festival j'ai été invité à 
d’autres événements m'a fait penser que ce 
projet signifiait aussi quelque chose pour 
beaucoup d’autres personnes. 
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R&F : Une intention a-t-elle precede la 
composition, ou hien est-ce le materiel sonore 
qui a orienté l'intention ? 

Richard H Kirk : Les sons, la musique, les 
rythmes sont premiers, et cette matière est 
assemblée à l'instinct. Et j'ai toujours agi 
ainsi. Ce qui a changé, c'est la technologie, 
entre ce que Je faisais il y a quarante ans et 
ce qu'il est possible de faire aujourd'hui. Il 
y a aussi une dimension de jeu. Je travaille 
comme un écrivain ou un peintre, absorbé par 
la matiére qui vient à lui. 


Willkommen ! And bienvenue ! 
Richard H Kirk, interview 2020 


R&F : Pourquoi Cabaret Voltaire devait-il 
se réduire à vous seul et ne pas inclure de 
nouveaux membres ? Est-ce par fidélité a ce 
qui a constitué la personnalité propre de cette 
formation ? 

Richard H Kirk : Mmmh... En fait, j'ai un plan 
B, dont je ne vous parlerai pas (rires) ! Si le 
projet évolue, il y aura probablement une 
nouvelle formation. Un peu à la manière de 
Miles Davis à la fin des années 1970 : quelque 
chose d'ouvert, de plus improvisé aussi. C'est 
juste une idée, pour le moment. 


R&F : Considérez-vous toujours que 
vous fabriquez une sorte de musique 
d'un autre monde ? 

Richard H Kirk : Oui, à partir des 
machines. Cabaret Voltaire n'a 
jamais été de la musique industrielle, 
comme on l’a dit souvent. Peut-être 
ce que nous faisions au tout début, 
autour de 1974, pouvait évoquer les 
sons particuliers qui caractérisaient 
notre ville, Sheffield, jour et nuit. 
Des sons urbains ou provenant des 
usines métallurgiques alentour. Mais 
il n’a jamais été question de faire 
une musique qui ressemble à cet 
environnement. D'ailleurs, ces villes 
sont en train de s'écrouler, et je ne 
serais pas étonné qu'elles deviennent 
des ruines, L’ Angleterre est une ruine 
gouvernée par des imbéciles. 


R&F : De jeunes groupes vous citent comme 
reference. Les Working Men's Club par 
exemple. 

Richard H Kirk : Je ne les connais pas. Quand 
nous étions gamins, nous Croyions pouvoir 
agir contre le monde en tant qu'artistes. 
Et nous nous sentions soutenus dans notre 
croyance par ce que faisaient le Velvet 
Underground, Neu! ou Suicide qui était 
encore plus minimal que Cabaret Voltaire. 
En vieillissant, tu découvres que ce n’est pas 
si simple, mais j'aime l’idée que des gamins 
nous citent comme référence ! 


Montrer un reflet distordu du monde 
et peut-etre en faire quelque chose de beau” 
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Lemmy et Lucas Fox (Londre, Juin 1975) 
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“AVANT DE CONNAITRE LEMMY, JE FUMAIS DES JOINTS 
DE TEMPS EN TEMPS. APRES... je me souviens la premiere 
fois qu'il m'a fait ce coup : il avait toujours un tube en cuivre 
autour du cou, sur une chaine. Il a sorti son petit sac de speed, 
sans l'écraser, et a planté son tube dedans, puis me l'a enfoncé 
dans la narine. Il a posé son pouce sur mon autre narine et m'a 
dit : *Sniffe V Apres, c était la roulette russe, parce que tu ne 
savais pas si tu allais avoir un cristal ou un peu de poudre, ou 
les deux. En plus c était coupé avec je ne sais quelle poudre de 
lessive, donc ça faisait très mal, à la tête et au pif. Tu ne savais 
jamais si tu allais être debout pour toute la nuit ou seulement 
deux heures.” C’est ainsi que Lucas Fox, premier batteur de 
Motörhead et unique survivant des deux premières formations, 
décrit le baptême bien spécifique pratiqué par lan “Lemmy” 
Kilmister en 1975. Peu avant, il avait pris son courage à deux 
mains pour aborder l'homme, dans les volutes de fumée du 
Speakeasy, club à la mode alors fréquenté par le gratin du rock 
anglais. Motórhead, clairement, a toujours défié les étiquettes, 
les catégorisations cheres aux aficionados du marketing : arrivé 
trop tard pour la première vague hard rock, mais trop tôt pour 
le punk ou la New Wave Of British Heavy Metal. Trop rarement, 
le tonitruant gang est présenté et reconnu pour ce qu'il est : un 
innovateur décisif, l’ancêtre commun d’une flopée de styles 
(punk, speed metal, thrash metal, black metal...) et de tant de 
groupes qui ont ensuite déferlé sur le monde du rock”n’roll. 
Les récentes rééditions de “On 
Parole” et de “Ace Of Spades”, 
représentant la matrice et l’âge 
d’or du furieux trio, permettent 
d'en saisir toute l'importance. 








Une nuit 


en taule 
Rock&Folk, janvier 1973. Yves Adrien 


publie son célebre manifeste anticipant 
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le mouvement punk : “Je Chante Le 
Rock Electrique". Il y lie les Stooges 





aux derniers groupes anglais en date : 
“A cette époque, l'Angleterre s'essayait 
elle aussi à la High-Energy Music : Edgar Broughton et son légendaire 
‘Out Demons Out’, les strip-tease de Twink (le batteur des Pink Fairies), 
la brutalité de Third World War. Les précurseurs de ce mouvement avaient 
été les Deviants, groupe profanateur assemblé par Mick Farren.” D'une 
manière consciente ou non, ce trait d'union prophétique ne cite que 
des formations issues du quartier de Ladbroke Grove, creuset musical 
et communautaire ayant un penchant pour la liberté et la contestation. 
Lucas Fox nous en fait la visite guidée : “Ladbroke Grove tout entier 
était une souriciére de squats. Ils étaient d'une puanteur indescriptible, 
avec un mélange de sueur, de shit, de pisse de chat mâle. Les murs étaient 
dégradés, il y avait des cafards et une seule ampoule, nue, au plafond. Il 
y avait même des endroits où les gens avaient fait des trous dans les murs 
pour passer d'un appartement à l'autre. 1 y avait des clubs clandestins 
pour boire, pas de salle de concert à proprement parler, mais il y avait 
régulièrement des happenings, dans un espace près de l'autoroute où les 
groupes se produisaient. On trainait avec Paul Kossoff de Free, Chris 
Wood de Traffic, Mick Farren, Twink, Hawkwind, les Pretty Things... 

tout le monde faisait partie de la méme bande. On passait des nuits 
entiéres à regarder des films au cinéma "Electric". Tout le monde fumait 
des joints, certains mangeaient, d'autres baisaient au fond de la salle. 
C'était comme Haight Ashbury à San Francisco ou Soho à New York. 
Trois quartiers qui avaient leurs propres règles.” C’est donc dans ce lieu 
effervescent que vivent et gravitent les futurs membres de Motürhead. 
Pour Lemmy, alors bassiste d'Hawkwind, tout change à la suite d'une 


"Lemm 
appeler le groupe 
Bastard mais 
jas duré 
longtemps" 








MOTORHEAD 


fameuse mésaventure à la frontière canadienne : “Lemmy me racontait 
souvent qu'il se sentait en décalage avec les autres membres d Hawkwind. 
Il était sous amphétamines et restait debout toute la nuit, tandis que 
les autres prenaient de l'acide et fumaient des joints. Il adorait tout de 
méme ce groupe parce qu'il n'avait pas beaucoup de responsabilités. 
Tout ce qu'il avait à faire était de monter sur scéne au bon moment, ce 
qui n'était pas une mince affaire car il pouvait lui arriver de s'endormir 
nimporte où après avoir passé deux ou trois nuits blanches. Et puis est 
survenue l'histoire que l'on connaît, à la frontière canadienne. Il avait 
toujours deux grammes d'amphétamines enroulés dans la manche de sa 
chemise. Il a été arrété et a passé la nuit en taule, menotté aux barreaux. 
Le lendemain, ils n'ont pas pu le traduire en justice car l'amphétamine 
n'était pas encore illégale au Canada. Il est arrivé à temps pour faire 
les balances et le concert. Et juste après, dans les loges, ils l'ont viré. 
Il a. pris le premier avion pour l'Angleterre, et je suis allé le chercher à 
l'aéroport." Le grand homme est alors au fond du trou, en proie à une 
brève dépression. Il est heureusement remotivé par son pote Lucas et son 
perspicace manager, Doug Smith : “// insistait vraiment pour reprendre 
sa place chez Hawkwind. Bizarrement, ca ne lui avait pas traversé l'esprit 
d'avoir son propre groupe. Trop chiant, trop de choses à faire. De mon 
cóté, J étais un batteur avec pas mal d'expérience, lui bassiste, donc je lui 
ai dit : ‘Allons-y ! Doug Smith lui répétait que c'était le bon moment 
pour lui de former son propre groupe car il avait beaucoup de fans qui 
le suivaient depuis ‘Silver Machine’. Lemmy a fini par me convoquer au 
pub pour me dire avec sa voix rauque : ‘OK, on y va ! Il voulait appeler 


+ a = 
le groupe Bastard mais ca n'a pas duré 
très longtemps parce que Doug Smith 
s'y est opposé en arguant qu'avec ce 





nom, il ne pourrait jamais passer dans 
l'émission Top Of The Pops”. Smith a 
fini par annoncer dans la presse que 
Lemmy quittait Hawkwind et qu'il 
formait Motörhead. C'était un choix 
logique parce que c'était le titre de la 
face B du dernier 45 tours d'Hawkwind 
qui s'appelait ‘Kings Of Speed’, ce qui 
était assez ironique quand on y pense. 
C'est aussi un mot d'argot américain 
pour désigner un speedfreak. On s'est 
chamaillés pendant au moins trois jours 
au sujet du tréma, qul voulait placer sur le premier “o”. Je lui expliquais 
que le public germanique allait mal le prononcer, mais il s'en foutait. 
Comme j'ai fait de la calligraphie à l'école d'art, j'ai finalement tracé 
‘Motörhead’ en lettres gothiques, avec le tréma au bon endroit. Il a 
regardé, rigolé, et convenu que j'avais raison.” 


Dave Edmunds 
evanoui sur la console 


C’est alors que Lemmy et Lucas, partageant une certaine passion pour 
les engins de la Seconde Guerre mondiale comme pour le MC5, créent 
ce qui deviendra le style Motórhead pour les mois et les décennies à 
venir : "J'avais un blouson en cuir noir, mais Lemmy n'en avait pas 
encore. Personne ne portait de totenkopf à l'époque, à part les Hell's 
Angels et Grateful Dead. Il y avait aussi les ceintures avec les douilles, 
les bottes de cow-boy, les Ray-Ban Aviator. Toute cette imagerie découlait 
de notre passion pour la Seconde Guerre mondiale. C'est toujours délicat 
d'en parler, mais il faut se remettre dans le contexte de l'époque. Pendant 
toute notre enfance, on nous a bassinés, Lemmy et mot, avec les soldats 
anglais et américains qui étaient des héros. Mais ca nous gonflait un 
peu, et l'establishment des années 1950 et 1960 était très rigide. On 
aimait l'image, pas la doctrine nazie. On voulait exprimer quelque 
chose de provocant et se différencier des autres. Il ny avait pas de groupe 
comme MC5 en Europe. Il y avait une grande déception suite aux utopies 
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des années soixante, et à cela s'est ajouté le krach pétrolier en 1973. 
Comme il y avait beaucoup de chômage au Royaume-Uni, les kids étaient 
complètement déconnectés de ces groupes nullionnaires qui vivaient dans 
des manoirs. On voulait choquer. Le punk a d'ailleurs commencé six mois 
après, et en utilisant pas mal l'imagerie de Motürhead.” C'est aussi à ce 
moment que l’iconique et monstrueux logo du gang, le Snaggletooth, a 
été imaginé par l'artiste Joe Petagno. Les premières ébauches ont été 
corrigées par Lemmy qui en voulait “une version plus méchante”. Encore 
une innovation qui, de même que la calligraphie en lettres gothiques, 
est devenue depuis la règle pour de nombreux groupes de metal. Le 
binôme recrute finalement Larry Wallis, guitariste des Pink Fairies qui 
avaient parfois joué sur la même scène qu'Hawkwind sous le nom de 
Pinkwind. Luther Grosvenor, ex-Mott The Hoople, est aussi envisagé 
mais celui-ci préfére monter Widowmaker. L'alchimie naît alors très 
vite : "Larry ne connaissait pas Lemmy tant que ca, parce que, à l'époque, 
ce dernier était vraiment un loup solitaire. J'étais un peu une exception, 
probablement parce que J étais Jeune et que je ne menacais pas son côté 
mále alpha. Je me souviens bien de la premiére répétition avec Lemmy quí 
a. sorti trois lignes de speed. On 

les a sniffées, on a mis le volume 

à 11 comme dans "Spinal Tap; 

et ca a commencé comme ca. 

Le lendemain, on est allé voir Ex 
Larry chez lui. Dans sa chambre h 


il avait un boa constricteur, un 





serpent à sonnettes, ainsi qu'un 
perroquet du genre agressif. 





C'était complètement loufoque. 
Lemmy et Larry avaient aussi 





les mémes positions politiques 
anti-establishment, donc il y 
avait une bonne cohésion." 





Avec un nom qui claque, une 
image innovante et subversive, 





et un meneur doué pour les 
punchlines dont raffole la 
presse, Motürhead semble prêt 





pour un démarrage en trombe. 
Reste à façonner le style musical 
qui va avec : "On n'a pas eu beaucoup de temps car Doug Smith voulait 
frapper fort et vite. On a eu quatre ou cinq semaines de répétition, qui 
étaient rocambolesques. Certaines répétitions ont été annulées, et d'autres 
fois Lemmy s'est endormi en attendant Larry. On a pris deux ou trois 
chansons de Hawkwind, idem pour les Pink Fairies, et puis certaines de 
nos favorites comme "Leaving Here” des Birds anglais ou “I'm Waiting 
For The Man”, qui était bien appropriée pour Lemmy puisqu'on attendait 
souvent le dealer de speed. Je me souviendrai toujours de notre premier 
concert à la Roundhouse et de la téte des gens dans le public. Le volume 
sonore était beaucoup plus élevé que pour les autres groupes de l'époque. 
Tout le monde restait bouche bée.” Après avoir étourdi la capitale, la 
sauvage escouade part alors à la conquête du reste de l'Angleterre. Trés 
vite, une troupe interlope se met à idolâtrer nos trois gonzes hirsutes : 
“Grâce à la presse, on a eu pas mal de monde pour notre première tournée. 
On retrouvait beaucoup de bikers, mais aussi des fans de Hawkwind et 
des Pink Fairies, qui commençaient à s'habiller comme nous, avec des 
croix de fer et des ceintures de douilles. Le mouvement a pris comme 
une traînée de poudre. À l’époque, on disait que Motörhead, sur scène, 
c'était violent, brutal, serré comme un cul de canard. Je me souviens 
qu'au Barbarella's de Birmingham, Lemmy est venu me voir et m'a 
dit Tu as vu le mec là-bas, 1l a la tête à l’intérieur de la baffle et il la 
cogne dedans, C’est un putain de headbanger V Le mot a été inventé 
là.” Il était alors temps de graver tout ce vacarme dans la cire noire. 
L'incontrólable trio déboule dans les studios Rockfield, muni d'une 
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‘Personnellement 
étais paS mal abimé 
ar la tournée 

A S ЕАЕЕЛЕ p 
les amphétamines, 
et celles qu'on a 
trouvées sur place 
n'ontrienarrangé” 


montagne de speed. Dave Edmunds est dans la chaise du producteur, 
mais l'affaire ne tarde pas à dérailler : “On a pris Dave Edmunds à cause 
de Love Sculpture et du son des guitares sur ‘Sabre Dance’. Il me semble 
qu'il produisait aussi des Flamun’ Groovies à l'époque. Personnellement, 
j'étais pas mal abîmé par la tournée, les amphétamines, et celles qu'on a 
trouvées sur place n'ont rien arrangé. J'ai donc joué sobrement, pour être 
sûr d'avoir les chansons bien en place. Puis Dave Edmunds a lui aussi 
été sauvagement attaqué par les drogues. A un moment, il s'est évanoui 
sur la console. Il s'est réveillé, est allé vomir dans la cour derrière, puis 
il est revenu pour continuer...” 


La premiè 

ierre à "edi ice 
pie l’edifice 
Larry prend finalement la poudre d'escampette, et l'enregistrement 
est bouclé par un certain Fritz Frayer. Lemmy prend alors la décision 
radicale de se séparer de Lucas : "Ce n'était pas une surprise. On buvait 
aussi beaucoup pour réduire un peu les effets ravageurs du speed. Une fois 
en studio, ça commençait à aller 
mal dans ma téte... Philthy est 
ensuite venu refaire mes parties 
pendant qu'on était à Londres 
pour des concerts. Cela m'a 
brisé le coeur, mais je me rendais 
compte que c était ma survie qui 
était en jeu. J'étais aussi déçu 
que le label, United Artist, ne 
sorte pas l'album avant 1979. 
Ils espéraient un mélange de 
Hawkwind et des Pink Fairies, 
ce que ‘On Parole” n'était pas 
du tout. Ils avaient récupéré un 
ovni qu'ils n'ont pas compris. 
Rappelons-nous que c'était six 
mois avant le punk, et qu'il n'y 
avait pas d'autre disque comme 
ca sur le circuit. C'est une sorte 
de trait d'union entre les sixties 
et le punk. On a créé le moule, 
sur lequel tout le monde a pu se greffer, reprendre le flambeau et l'amener 
plus loin. On a posé la première pierre de l'édifice.” Il est frappant 
aujourd’hui de redécouvrir “On Parole” superbement remasterisé, Le 
son y est cristallin, précis, rendant enfin justice au travail minutieux 
de Dave Edmunds. Si cet opus était sorti en 1976, nul doute que Pon 
révérerait Motórhead comme le grand précurseur du punk anglais. 
En moins de trois minutes d'une simplicité corrosive et d'une ironie 
subversive, le titre “Motörhead” contient en filigrane la quasi-totalité 
des premières œuvres des Damned. Même chose pour “Vibrator”, “City 
Kids”, “Leaving Here”. On y redécouvre aussi le style mélodique, 
scintillant, du très oublié Larry Wallis, notamment sur les superbes 
cavalcades “On Parole” et “The Watcher”, qui tranche avec celui de 
son successeur, “Fast” Eddie Clarke, plus épileptique, rugissant. 
Malgré cette fin d'aventure en eau de boudin, Lucas est resté ami avec 
Lemmy et n'a pas nourri de raneceur envers Philthy Animal Taylor : 
“C'étaient tous de sacrés personnages. Phil était très gentil et drôle, avec 
une manière de vivre à la Keith Moon. Eddie était un peu plus spécial, 
moins abordable. J'ai une grande tendresse pour 'Ace Of Spades”. Pai 
toujours préféré cette formation-là, avec Philthy et Eddie.” 


Sales gosses 


“Ace Of Spades”, excellente coïncidence, est également réédité ces 
temps-ci. Cing tumultueuses années ont alors passé, voyant poindre 
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un triomphe inexorable. Sauvé de justesse alors qu'il allait rendre les 
armes, le crépitant trio explose finalement avec *Overkill", ouvragé par 
Jimmy Miller, puis “Bomber”. Le disque suivant se doit d'enfoncer le 
clou. Miller ayant replongé dans les affres de l'héroine, c'est Vic Maile, 
croisé à l'époque de "Space Ritual", qui est appelé à la barre pour 
domestiquer la troupe. L'impassible technicien, surnommé “La Tortue” 
par Lemmy, s'attache à simplifier au maximum l'approche et à transcrire 
la vitalité scénique du trio. Les séances sont fructueuses et donnent 
naissance à une impérissable série de classiques, de l'hymne *Ace 
Of Spades" à "The Chase Is Better Than The Catch", en passant par 
“Jailbait”, “(We Are) The Roaderew” ou “Fast And Loose". Le thème du 
poker y est souvent abordé par Lemmy, qui raconte dans son hilarante 
autobiographie : “Је préfère les machines à sous, personnellement, mais 
on ne peut pas vraiment chanter sur les fruits qui apparaissent ou les 
roues qui tournent." La pochette en est également iconique, montrant 
les trois gaillards sanglés de cuir noir, sapés en bandits du Far West : 
"Nous avons fait la séance photo par un matin d'automne bien frisquet. 
Tout le monde pense que nous l'avons faite dans le désert, mais c'était 
à South Mimms, au nord de Londres. Le concept du western était une 
idée T Eddie : il voulait absolument incarner Clint Eastwood. Nous 
avions quand même de l'allure habillés en as de la gáchette, non ?” 





Cette collection faramineuse influencera des générations de metalheads, 


à commencer par Venom, et représente l'áge d'or de Motórhead, 
son chef-d'œuvre définitif. Le quarantième anniversaire en est aujourd’hui 
célébré par un coffret exceptionnel qui rassemble d'innombrables 
démos, instrumentaux. versions alternatives, titres écartés mais tout 
aussi roboratifs (“Dirty Love”, “Emergency”, “Bastard”, “Godzilla 
Akimbo”...) ou encore les jouissives collaborations avec Girlschool. On 
y trouve surtout deux concerts telluriques, issus de la tournée “Ace Up 
Your Sleeve” qui a suivi, captés au Whitla Hall de Belfast et, cocorico, 
au Pare des Expositions d'Orléans. L'occasion d'apprécier l'humour 
ravageur de Lemmy (“Cette chanson est dédiée à John Lennon. Elle 
s'appelle ‘Bite The Bullet’ ”) ses tentatives en francais, et surtout un 
eroupe au sommet de sa cohésion et de son art, mitraillant un répertoire 
chromé. Il n'y a pas de meilleur hommage possible à ces trois sales 
eosses qui nous ont, hélas, tous quittés, et dont l'eeuvre de pionniers 
n'est que trop peu reconnue à sa juste valeur. Dans un monde de plus 
en plus compassé et sinistre, Motórhead représente toujours, comme 
à son époque, une bouffée d'air frais, la quintessence du rock’n’roll 
lourd, pugnace, impitoyable. * 
Album “On Parole” (Parlophone! Warner) 
Coffret Deluxe 40° anniversaire “Ace Of Spades" (BMG) 
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Une réédition célébrant le 25°" anniversaire du deuxiéme album d'Oasis, 
“(What's The Story) Morning Glory?” fait ressurgir de vieux souvenirs 
d'une Angleterre regardant légèrement dans le rétroviseur. Arnaque ou coup de genie ? 


PAR NICOLAS UNGEMUTH 


- DR 
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EST JARVIS COCKER QUI L’A DECLARE IL Y A PEU : 
la britpop n’était qu'un mouvement musical réactionnaire dont 
l'unique modele était les Beatles. Il y a du vrai là-dedans, et Dieu 
sait que Pulp, en activité depuis les années 1980, ne s'inserivait 
pas dans cette tendance, c'est d'ailleurs ce qui en a fait l’un des 
groupes les plus intéressants de la scene. Mais tout ne fut pas aussi 
simple que cela. “(What's The Story) Morning Glory?" , l'album 
de tous les records, paru en 1995 et qui ressort aujourd’hui en 
grande pompe pour féter son vingt-cinquieme anniversaire, est 
un peu l'arbre qui cache la foret. Mais pour mieux comprendre, 
il faut remonter un peu en arriere... 


Faire danser 
les jeunes sous ecstasy 


Durant des années, l'Angleterre a brillé par son inventivité et sa diversité 





musicale. Il y eut le punk, puis l'extraordinaire scène post punk, qui 
a duré jusqu'aux débuts des années 1980. Aprés quoi les *nouveaux 
romantiques" ont connu leur quart d'heure de gloire, puis les Smiths 


ac 


! Scream, mené par un ancien JAMC, s'y est mis), mais 1l faut bien 
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continuait son bonhomme de chemin et parvenait à se réinventer. Après W 


et The Jesus And Mary Chain ont tout dynamité, tandis que New 


l'impact nucléaire des groupes de Morrissey et des freres Reid, allaient Ë 
se développer la noisy pop, le mouvement surnommé C-86, le shoegazing B 
qui empruntait autant aux JAMC qu'aux Cocteau Twins, dont les têtes 


de gondole furent les géniaux My Bloody Valentine, talonnés par Ride, ES 


Slowdive et Lush. Au méme moment éclatait la scène dite Madchester, 
avec The Stone Roses et les Happy Mondays... Le shoegazing était 
atmosphérique, limite planant, et les Roses comme les Mondays savaient 
sy prendre pour faire danser les jeunes sous ecstasy (même Primal 


l'admettre, les deux genres n'étaient pas formidablement doués pour les 
chansons. C'était en gros, et sans être péjoratif, de la musique d'ambiance 
plus que des compositions ciselées qu’on peut siffler dans son bain. Tout 
cela commença à s'essouffler sérieusement... Pendant ce temps-là, aux 
Etats-Unis, une bande de dépressifs mal dans leur peau, en chemises à 
carreaux et jeans déchirés, se mirent à gueuler leur mal-être à qui mieux À 
mieux. Certains, comme Nirvana, savaient écrire des chansons, et c'est | 


ce qui fit le succès du groupe, doté en plus d'un chanteur charismatique | 
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vraiment déprimé auquel s'identifièrent des 
millions d'ados esseulés. Les autres groupes 
n'étaient pas du tout de ce niveau, certains 
se contentant de faire un mélange lourdingue 
entre Neil Young et un metal au ralenti. Le 
erunge éclatait, les disques se vendaient par 
millions, Kurt Cobain, comme lan Curtis avant 
lui, finit par se suicider. Nirvana terminé, le 
genre n'avait guère d'espoir de perdurer. 


L'Union Jack 
était partout 


Les Britanniques, qui sont des insulaires, 
ont décidé que tout cette bouillie gémissante 
n'était pas faite pour eux, qu'il était temps 
de changer. Ils ont toujours aimé, depuis 
les chansons de McCartney chez les Beatles 
ou celles de Ray Davies chez les Kinks, se 
pencher sur leur propre culture. Mais Ray et 
Macca revisitaient le vaudeville des années 
trente, alors que les jeunes Anglais des 1994 / 33863 
années 1990 ont décidé de se pencher sur BLUR 
les sixties, et c'est là que Jarvis Cocker a 

raison. À une exception pres : Suede, qui 

dès 1993 remit le Royaume-Uni au centre 

du planisphère en sortant de vraies chansons anglo-anglaises assez 
influencées par David Bowie. Ce fut un carton, même si on ne peut 
pas vraiment, musicalement parlant, qualifier la musique du groupe 
de britpop. Car en réalité, le premier album qu'on peut ranger dans ce 
tiroir est celui, merveilleux, des La's, sorti dés 1990. Une féerie menée 
par le génial Lee Mavers, venu de Liverpool et lorgnant ouvertement 
sur les sixties, alignant chanson parfaite sur chanson parfaite. Voici 
les grands pionniers, sans doute arrivés trop tôt. Mais avec le succès 
de “There She Goes”, celui de Suede, et le rejet du grunge, les graines 
étaient semées, et bientôt, Londres allait se mettre à swinguer à 
nouveau. Íl y eut d’abord Blur, qui fit très fort en sortant “Modern Life 
Is Rubbish” en 1993, puis “Parklife” année suivante, avec ses deux 
tubes énormes, celui qui donne son titre à l'album, bénéficiant de la 
voix de Phil Daniels, héros du mythique film mod *Quadrophenia", et 
l’étrangement bowiesque “Girls And Boys”. Ce n'était qu'un début... 
La même année que “Parklife” arrivait, signé sur Creation Records 
(The Jesus € Mary Chain, My Bloody Valentine, etc.), le premier 
album d’Oasis. Le compositeur était un ancien roadie des Inspiral 
Carpets, et son frère, au micro, une grande gueule qui chantait comme 
un nouveau Johnny Rotten. Les deux avaient écouté les Sex Pistols, 
The Smiths, The Jam, The Stone Roses et... les Beatles. “Definitely 
Maybe” fut un succès instantané, la guerre Blur/ Oasis était lancée, 
la Britpop s'installa. Paul Weller, sorti d'une longue traversée du 
désert, fut catapulté parrain de la britpop, tandis que lui aussi vendait 
désormais ses albums par millions. Influences mod, pop, sixties, tout 
se mélangea, et l'Angleterre se mit à sérieusement regarder dans le 
rétroviseur : on ressortit les singles des Jam (il y eut méme un album 
tribute consacré au groupe, avec entre autres Liam et Noel Gallagher), 
les Small Faces étaient réédités, les Beatles étaient cités en 
permanence (les Epiphone Casino se mirent à se vendre comme 
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des petits pains), l'Union Jack était partout, Carnaby Street tentait 


vainement de renaître, Damon Albarn enregistrait “Waterloo Sunset” 
en duo avec Ray Davies... Les parkas, les costumes trois boutons et les 
Fred Perry étaient de retour. Cette méme année, Pulp sortit le brillant 
“His ‘N’ Hers” et The Divine Comedy le grandiose “Promenade”. Ces 
deux-la étaient à part, et bien que l'influence de Scott Walker soit 
reconnaissable tant chez Jarvis Cocker que chez Neil Hannon, eux ne 
semblaient pas obsédés par les Beatles ni les Small Faces... 


1995, année marquante 

L'année 1995 fut l'apothéose : le fameux "(What's The Story) Morning 
Glory?" armé de tous ses tubes — “Wonderwall”, “Don’t Look Back In 
Anger”, “Some Might Say", "Champagne Supernova", et le splendide 
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“The Great Escape” de Blur avec 
son hit entre les Kinks et Madness 
période pop, “Country House” 
(les Kinks avaient enregistré un 
morceau intitulé “A House In 
The Country” dans les sixties), et 
une grosse poignée de merveilles 
(“Entertain Me”, “Best Days”, 
"The Universal"...). C'est en 
1995 également qu'Elastica, dont 
la chanteuse était la compagne 
de Damon Albarn, láchait son 
monstrueux premier album, qui 
détonnait sérieusement avec ses 
influences Stranglers et Wire, trés 
post punk, d'autant que la voix 
hyper sexy de Justine Frischmann 
affolait tous les compteurs. Cette 
méme année vit l'apparition de 
Supergrass, groupe hyper doué et 
inclassable, redoutable sur scène, 
mêlant le punk mélodique des 
Buzzcocks à des chansons plus 
imprévisibles, mélodiquement très 
audacieuses, qui connaîtra un parcours sans faute jusqu'à 2002. 
C'est aussi en 1995 que The Verve, des amis d'Oasis, sortait 
^A Northern Soul", pour véritablement exploser deux ans plus tard 
avec “Urban Hymns". Cette méme année, décidémment marquante, 
Cast, mené par un ancien La's — les chiens ne font pas des chats —, 
sort un premier album ultra pop avec un batteur qui se prend pour 
Keith Moon (*All Change"). Inévitablement, désormais, toutes les 
maisons de disques se mirent à signer leur groupe britpop. Il y eut 
Ocean Colour Scene, ouvertement obsédé par le trip mod et capable 
de faire de vraies bonnes chansons bien produites par l'excellent 
Brendan Lynch. Mais qui se souvient de Shed Seven, Gene, Marion, 
Echobelly, Kula Shaker, Menswear, autant de tâcherons ayant pris 
le train en route ? 


Boire des coups 
avec Tony Blair 


Tandis que Pulp (*Different Class") et The Divine Comedy 
(“Casanova”) ne cessaient de s'améliorer, Oasis se vautra totalement 
(pas au sens commercial), avec un album surchargé, boursouflé, le 
pénible *Be Here Now" dont méme Noel Gallagher ne veut désormais 
plus entendre parler. Le groupe ne sortira plus jamais de bon disque. 
Auparavant, l'ainé des Gallagher était doué pour écrire des chansons 
sans la moindre originalité, mais d'une efficacité incomparable. 
Damon Albarn, lui, était plus curieux, et trop intelligent pour 
s'enfermer dans un carcan : Blur prit une autre direction avec *Blur" 
(voire le génial *Beetlebum" ou le trés américain *Song 2") et *13". 
Bientôt, Albarn se mettra à multiplier les projets parallèles tandis 
qu'Oasis sombrera dans l'autoparodie. Pulp sifflera un peu la fin de 
la récréation en 1998 avec le sombre “This Is Hardcore”, quelques 
groupes parviendront à survivre mais, comme toutes les modes, la 


britpop devait avoir une fin. Tous ces groupes qui étaient invités 
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Elastica 





au 10 Downing Street pour boire des coups avec Tony Blair, alors 


pris pour le messie travailliste mais qui s'avérera n'étre rien de plus 
que le laquais de Bush, particulièrement durant la seconde guerre en 
Irak, vont connaître une grosse désillusion, même si certains s’en sont 
mis suffisamment plein les poches pour vivre paisiblement jusqu’à 
la fin de leur vie... L'arrivée des musiques électroniques, de Fatboy 
Slim, de The Chemical Brothers, du trip hop de Massive Attack ou de 
Tricky, allait rendre les chansons mélodiques et les guitares ringardes. 
Elles reviendront quelques années plus tard, mais cette fois-ci depuis 
l'Amérique, avec le premier album des Strokes. L' Angleterre entamera 
alors un déclin musical certain, mais peu importe, durant quelques 
années, elle aura bien divertis, tout en offrant une belle enfilade de 
chansons inoubliables. Un peu comme dans les sixties... * 


Album “(What's The Story) Morning Glory?" (Big Brother Recordings) 
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Top of the britpop 


10 albums a écouter drape dans un Union Jack. rrncoss usen 





The La’s 

“The La’s” (7990) 

On Pa oublié mais Punique album du 
eroupe de Liverpool est la premiere 
pierre de Pédifice britpop. Sorti bien 
avant que le terme ne soit inventé, ce 
chef-d'œuvre absolu, sec et dépouillé, 
au léger parfum sixties est un sans-faute 
total. On ne sait comment Lee Mavers a 
pu créer cette suite de chansons magiques 
(“Son Of A Gun’, “There She Goes” ou 
la sublime “Timeless Melody”), comme 
on ne sait pourquoi il n’a plus jamais 
rien écrit depuis. L'énigme reste entière. 


Blur 

“Parklife” (1994) 

Damon Albarn et sa troupe font très 
fort avec ce troisième album qui est l'un 
des premiers classiques de la britpop, 
même si son prédécesseur, “Modern Life 
Is Rubbish", montrait déjà un talent 
certain. La ritournelle “Girls € Boys” 
est entétante, mais “Parklife” (avec Phil 
Daniels, le Jimmy de “Quadrophenia”), 
“Tracy Jacks”, "End Of A Century" et 
“To The End” sont du méme calibre, 


Dasis 

“Definitely Maybe” (1994) 

Et si le premier album, sorti durant 
l'année phare de la britpop, était le 
meilleur du groupe ? Spontané, brut 
de décoffrage, il charrie un lot de 
chansons montrant le savoir-faire 
inédit de Noel Gallagher, qui peut 
compter sur son frére en grande voix 
pour les emmener au firmament : 
“Supersonic” (“Give Me Gin And 
Tonic”), “Cigarettes £ Alcohol", 
“Shakermaker” ou “Live Forever” sont 
devenus la bande-son de cette année-là. 


Supergrass 

“| Should Coco” (1995) 

Avec une énergie et un sens de la mélodie 
dignes des Buzzcocks — mais il semble 
bien que ce ne soit qu’une coincidence —, 
le trio frappait tres fort avec un premier 
album proprement genial, gave de 
chansons extraordinaires qu’il ne faudrait 


pas réduire au classique et jovial Alright", 


porté par ses notes de piano hédonistes. 
Pour preuve, cette enfilade terrible de 
bombinettes : “Caught By The Fuzz 
“Mansize Rooster”, “Strange Ones”, 

“Pd Like To Know”, “She's So Loose” 

ou le furieux “Sitting Up Straight”, sans 
doute le morceau le plus violent de toute la 
britpop. L'album suivant, “In It For The 
Money”, n’est pas à négliger non plus. 


Pul 

“Different Class” (1995) 
Le titre n’est pas mensonger : Pulp était 
différent, et Jarvis Cocker l'un des plus 
grands songwriters et paroliers de son 


temps. “Different Class” est un disque 
parfait, et ses chansons ont changé 

nos vies “Mis-Shapes”, “Common 
People”, “Sorted For E*s & Wizz” 

en passe. La production extraordinaire 
de Chris Thomas emballe le tout à 

la perfection. Le précédent (“His 

*N” Hers”) est tout aussi précieux. 


Elastica 

"Elastica" (1995) 

Versant plus dans le post punk que 
dans les sixties, le groupe de Justine 
Frischmann, alors à la coule avec 
Damon Albarn, a sorti un premier 
album merveilleux, dans lequel il n'y 
a pas une mauvaise chanson, méme 
si quelques emprunts aux Stranglers 
ou à Wire étaient assez visibles. 

Il! n'empéche... Quelle somme ! 
"Connection", *Annie", *Car Song", 
“Line Up”, “Vaseline”... C’est parfait. 


Oasis 

"(What's The Story) Moming Glory?" ( (995) 
L'album de tous les tubes, mais aussi 
le dernier grand disque d’ Oasis (deux 
albums, c'est peu). Il semble que tout 
le monde connaisse son contenu par 
coeur, de “Wonderwall” (que Metallica 
adore) a “Don’t Look Back In Anger" en 
passant par “Champagne Supernova” 
ou le splendide ‘Some Might Say”. 


Blur 

"The Great Escape" (1995) 

Pur concentré de pop, “The Great 
Escape” montre le talent gigantesque 
de Blur durant sa période classique. 
En une chanson (“Country House”), 
ils passent des Kinks aux Beatles (ces 
harmonies vocales !) les doigts dans le 
nez, rendent hommage aux Specials 
(“Stereotypes”) et alignent les chefs- 
d'œuvre comme “Entertain Me”, “The 
Universal’, “He Tought Of Cars”, ete. 
Tout cela est très impressionnant. 


The Divine Comedy 

“Casanova” (1996) 
Ah, la pochette avec la fameuse 
cigarette qui a fait couler tant d'encre le 
mois dernier... Ici, Neil Hannon entre dans 
la cour des grands : Something For The 
Weekend”, “Becoming More Like Alfie”, 
“The Frog Princess”, tout est une féerie. 


The Verve 

“Urban Hymns” (7997) 

Groupe a part flirtant avec le 
psychédélisme (voire le prog, diront les 
mauvaises langues), ces amis d’Oasis se 
sont rendus célèbres avec cet album se 
démarquant de ceux des concurrents, 
porté par quelques tubes imparables, dont 
le fantastique “Bitter Sweet Symphony”, 
“Lucky Man”, et le très mélancolique 
mais brillant ‘The Drugs Don’t Work”. 


Аһ, la pochette avec la fameuse cigarette 
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ACTION, EN QUATRE LETTRES ET AVEC UN ECLAIR 
AU MILIEU. Au moment ou le monde entier se retrouve 
claquemuré à la maison à écouter de la musique sur son 
mobile, AC/DC voit toujours les choses en gros plus qu'en 
grand. Nous sommes fin 2020, il fait moche depuis le début 
d'année et l'époque est par trop maigrichonne pour l'ogre 
Acca/Dacca. Pourtant, son dix-septième album studio est 
presque aussi attendu qu'un vaccin contre la Covid-19. Avec 
son rock'n'roll pur et dur qui vrille les tympans, la formule 
du groupe à la signature aussi célebre que celle de Zorro est 
plus éprouvée que celle du Coca, mais reste finalement plus 
proche d'un bon vin. Vu l'ambiance, pas question de se gêner 
pour se resservir un verre. La rugueuse formation n'a rien 
changé depuis 1973, ou si peu. Bien sûr, nous ne sommes plus 
a l'époque de *Powerage" ni de “Back In Black" (cinquante 
millions d'albums écoulés, et la deuxième plus grosse vente de 
tous les temps), mais AC/DC est toujours debout, avec le line- 
up le plus original possible, soudé, vaillant dans la tempête. 
Il est surtout bon d'entendre leur hard rock bluesy qui botte 
le cul et de revoir leurs bouilles burinées. Angus Young, 
laisse un peu plus d’espace aux cheeurs que d’habitude, mais 
a su garder ce son crade, sans effets. Rappelons aussi que 
deux des plus grands chanteurs de l'Histoire du rock ont fait 
partie d'AC/DC. Le premier s'appelait Bon Scott. Le second, 
Brian Johnson, déclaré sourd en 2016, est de retour au 

micro hurlant. Poing levé, il chante mieux que jamais 





et pousse toujours dans les aigus. Depuis “Rock 
Or Bust", Stevie Young remplace à la guitare 
rythmique son oncle Malcom, mort en 2017. 
Phil Rudd, le batteur historique d'AC/DC, a 
eu maille à partir avec la justice de Nouvelle- 
Zélande en 2014, et bénéficie du soutien 
total des autres membres du groupe. Suite 
aux multiples embrouilles, Cliff Williams avait 
choisi de jeter l'éponge, mais le bassiste est 
depuis rentré au bercail, parce qu'il ne 
pouvait en étre autrement. En 2020, 
AC/DC est de retour plus fort 
que jamais, et c’est du bonheur. 


Seulement, voila... 





Début octobre de l’année cata. La 
veille, on apprend que l'interview 
durera vingt minutes, qu'il ne faudra 
pas évoquer le cas Axl Rose, qui 
avait remplacé Brian Johnson pour 
une vingtaine de concerts en 2016, 
pas plus que celui de Phil Rudd et 
de ses démélés devant les tribunaux. 
Hors de question également d'aborder 
les problémes d'audition du chanteur et 
de prononcer le nom de Dee Snider. Bon, 
on n'est pas là pour se faire engueuler, 
et encore moins pour parler de Twisted 
Sister, mais bien de ce dix-septiéme album 
d'AC/DC sans fanfreluches. On n'en attendait 
pas moins, ni plus, de sa part. Avec une bonne 
dose de groove, *Power Up" pourrait bien étre 
le truc dont le monde a besoin. Si la politique 
divise, la musique unit, et celle d'AC/DC 
taille la route. La méme autoroute depuis 
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quarante-sept ans, celle sur laquelle on croise toujours des sorcières 
et des démons. Pas de ballade à signaler, comme toujours, mais du 
sang qui coule sur les sillons. Produit par Brendan O’Brien, qui a pour 
habitude de transformer le heavy rock en or lourd (sur des disques 
comme “Blood Sugar Sex Magik”, “Shake Your Money Maker” ou 
“Mirror Ball”), “Power/Up” fait le job, et méme un peu plus. De Penfer 
oit ils ont dà former un groupe, on imagine sans peine Bon Scott et 
Malcom Y oung dodeliner de la téte, súrement fiers de la famille. Ici-bas, 
on allume l'écran et l'on tombe sur Brian Johnson à Londres et Cliff 
Williams en Caroline du Nord, flegmatiques et hilares, qui ont deux 
ou trois trucs à raconter, l'espace d'une conversation qui se déroule à 
la vitesse de l'éclair. 


Une belle femme 
ou un coup de feu _ 


Rock&Folk : À quand remonte la genese de “Power/Up”: 
Brian Johnson : On Pa fait à Vancouver vers 2018. Angus avait 
des mélodies, et on s'est vite rendu compte que c'était un moment 
sensationnel pour faire plus de musique. L'esprit était là, il y avait 
de l'électricité dans l'air, avec une atmosphére positive. Dans le style 


AC/DC. tu vols ? 
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Cliff Williams : Ca a été une année infernale... 
C’est fantastique de sortir de la musique dans 
ce contexte pour apporter une petite éclaircie. 
Brian Johnson : Oui, un peu de soulagement 
á toute cette grande tristesse, de remonter un 
peu le moral et tant mieux si ce disque peut 
contribuer á rendre les gens un peu plus 
heureux. Montez le volume à fond ! L'idée, c'est 
de baigner là-dedans. 


R&F : “Power/Up” est le troisième album d’AC/DC produit par 
Brendan O’Brien, et le quatrieme que vous enregistrez au Canada... 
Cliff Williams : Warehouse, 4 Vancouver, est le studio de rock’n’roll 
idéal pour nous. On a enregistré dans tellement d'endroits différents. 
Quand tu en trouves un qui marche, tu t'y tiens, et c'est la méme chose 
avec le producteur. Brendan est lui-méme un bon musicien. Je ne lui 
vois aucun défaut. Il te motive constamment et ne s'arréte Jamais. On 
ne reste pas assis à se prendre la téte, on travaille sans arrét. C'est notre 
meilleure facon de fonctionner. 

Brian Johnson : 
“Shot In The Dark”, On laisse l’équipe installer la sono, on répète Juste 


pour voir si on peut faire marcher le tout en live, et on s'aperçoit que 
























Photo DR 


En début d'année, on voulait filmer une vidéo pour 


ucs sortaient 
naturellement. 


comme s 15 étaient faits 





ca tourne du feu de Dieu. On a vécu un grand moment quand on a fait 
“Kick You When You're 
“Through The Mists Of Time”, elles sont toutes 
bien. J'adore aussi "Systems Down " et *Code Red". D'habitude, ca peut 


cinq ou six nouvelles chansons de l'album. 
Down ”, “Demon Fire ”, 


étre un peu difficile de jouer les morceaux pour la premiére fois hors 
du studio, mais ces trucs sortaient naturellement, comme s'ils étaient 
faits pour être joués live. 


LE mpl: de riffs 


A ; p bon vaccin rockn'roll que “Shot In The Dark”. 
Brian Johnson : Ça peut être ce que tu veux, c’est le “double entendre” 
(en français dans le texte) "AC/DC. Ca peut être un whisky... 

CHU Williams : ... 


de whisky dans la nuit (rires). 


oui, Brian et moi en train de boire un coup. Un shot 
Brian Johnson : Ca peut-étre une belle femme... Ou un coup de feu. 
Ca peut étre tout ca mais, au final, ga donne surtout qa : “A shot in the 
dark beats a walk in the park, yeah.” Un truc merveilleux à intégrer 
dans la chanson, qui renvoie à l'essence méme d'AC/DC, en faisant 
penser à des choses comme “Sink The Pink” ou “Hell Ain’t A Bad 
Place To Be”. Tous ces petits jeux de mots. Quelque chose d'insolent 


et de mystérieux, un truc à résoudre soi-même, 


RAF : Si “Back In Black" était l'album hommage à Bon Scott, 
celuida est pour Malcom Young. Avez-vous utilisé certaines 
de ses parties de guitare ? 
Brian Johnson : Non. sa contribution réside dans l'écriture 
avec Angus. Toutes les rythmiques sur l'enregistrement ont 
été Jouées par Stevie. 
Cliff Williams : Malcom et Angus écrivaient ensemble tout 
le temps. Pas mal d'idées remontent à *Black Ice", et méme 
avant ca. Angus a ce gros pot rempli de riffs et d'ébauches de 
chansons dans lequel il puise constamment. 


R&F : Brian, pourquoi ne participez-vous plus du 

tout à l'écriture depuis plus de trente ans ? 

| Brian Johnson : Disons qu'Angus a tendance à tout 

f faire lui-même. Pour moi, c’est plutôt facile et vraiment 
reposant. J'ai essayé de faire le truc bien, de donner tout 
ce que J'avais dans le ventre afin de retranscrire le mieux 

possible ce que Malcom et Angus avaient en tête quand ils 


ont écrit ces chansons. 


R&F : A l'instar des Rolling Stones, c'est comme si vous 
portiez depuis des années le rock’n’roll a bout de bras. 
La releve se fait quelque peu attendre, non ? 


Cliff Williams 


Brian Johnson : C'est peut-étre aussi à cause des réseaux 


: Personne n'y arrive en ce moment. 


sociaux, avec ce besoin d'action en facade. Ca n'est pas juste 
une histoire de rock'n'roll, mais le manque de gens qui jouent 
des instruments. Quand j'allume la télévision, j'en vois certains 
en train de chanter devant une cinquantaine de gens qui dansent 
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on restait tout malgres 







en faisant des grands mouvements. Ils sont très bons, ce n'est pas le 
problème, hein, mais il y en a trop. On les voit défiler les uns après 
les autres. Si Je vois un groupe sur scène avec des bonnes guitares, 
je vais me demander qui c'est. Ca ressemble à quelque chose de vrai. 
Ce ne sont pas juste des gens en plastique sur TikTok, ou je ne sais 
méme plus comment s'appelle cette connerie. 

Cliff Williams : Moi non plus. 

Brian Johnson : Quand tu vois quelqu'un monter sur scéne avec une 
guitare, et que ca fait : “One, two, three, bam !!! " Putain, c'est ca, 
et le groupe déboite. Quelque chose qui renvoie a l'instinct primitif. 


(Cliff se marre. ) 


Un sourire insolent 


R&F : Eddie Van Halen vient de disparaître, vous le connaissiez 
bien ? 

Brian Johnson : ll me semble que la première fois qu'on l'a vu, c'était 
en 1984. (S'adressant à Cliff, qui confirme. ) On faisait les "Monsters 
Of Rock", tu te souviens ? On partageait l'affiche avec Van Halen, qui 
avait alors eu un gros hit avec “Jump.” Eddie était sur scène pendant 


la balance quand on a répété. On se faisait гв 


La valse 
des bassistes 


une petite pause bourbon et il est venu nous 





voir. Un mec très ouvert, très humble. avec 


wt 
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toujours un sourire insolent sur le visage. Sans 





oublier le brillant guitariste qu'il était. Il était D'abord bassiste d'Armageddon à 

trés dróle. Je sais qu'il adorait Malcom. C'est Newcastle, en Australie, Paul Matters 

si triste, une grosse perte pour le rock'n'roll, rejoint AC/DC en février 1975 et part sur 

et pour sa femme bien sûr, Je suis désolé. la route avec le groupe, mais il n’aura cette musique américaine était sacrément S 

jamais Poccasion de participer a leurs MEN A 8 

i exploits discographiques. C'est en effet le VUE ü = 

КАФЕ: Оп а perdu des bons dernièrement. grand frére, George Young (guitariste des 

Little Richard il y a six mois... Easybeats et producteur des premiers R&F : Peut-on espérer entendre un jour 

Brian Johnson : C'était mon Dieu. C'est la AC/DC), qui enregistre en studio la basse les chansons de “Power/Up” sur scene ? 

premiére personne que j'ai entendu chanter eee ава, Cliff Williams : Quand on a terminé la vidéo 

de cette fagon-la ! “Tutti Frutti”, c'était Lan Van Kriedt, puis de Neal Smi na et qu'on répétait, on s'est posé la question de 

tellement génial, fabuleux, tu vois ? Rob Bailey, mais viré par Bon Scott au savoir si nous devions donner des concerts. Tout 

Cliff Williams : Quand j'étais à l'école, bout de quelques semaines, Paul Matters le monde était pour. L'idée initiale était juste de 


avait ensuite quitté le monde de la musique, 
mais bien profité des excès du rock avant 


vers onze ou douze ans, il y avait toujours jouer ensemble. On n'avait méme pas encore 


un gamin qui avait les bons disques qui SHE me ; ES arlé de tourner, ni de quand le faire. On est 
ot d A o dues q de vivre dans la dèche jusqu’à son décès, P $ d BE : Ñ 
venaient d'Amérique. C'était le mec vraiment le 14 octobre dernier. Paul Matters cédera rentré chez nous, et ce truc de Covid a frappé. 
cool du bahut, il nous faisait écouter Chuck alors sa place à Mark Evans, qui tiendra Brian Johnson : Quel choc. On a pensé que 
Berry et tous ces super truces. J'aime tous les la basse de "TNT" à "Let There Be Rock", ca serait l'histoire de quelques semaines, que 
т в r s gms , a | à | ita | . s ч f s 
eroupes anglais, les Yardbirds, les Kinks, les avant d'étre remplacé définitivement par ca concernait essentiellement la Chine, qui est 
Rolling Stones, les Beatles et tout ca, mais trés, trés loin d'ici, mais c'était n'importe quoi. 
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Ca a été tellement vite. Ce qui se passe actuellement n’est jamais 
arrivé avant. Les mesures des gouvernements sont prises par des 
étres humains, ils ne savent pas vraiment comment agir et font de 
leur mieux. On ne peut qu'attendre. Il faut avoir foi dans le futur, 
c'est aussi simple que ca. 


J'aime bien le vin 

R&F : Il y a trente ans, vous avez passé pas mal de temps en 
France pour enregistrer ^Blow Up Your Video”. Vous êtes 
plutôt vin ou bière ? 

Cliff Williams : J'aime bien le vin, ouais (rires). 

Brian Johnson : Vin aussi. Pauillac, Puligny-Montrachet... Les vins 
francais et les super-toscans sont ceux que je préfère. On buvait des 
litres et des litres de biére quand on était jeunes, on s'en fichait, on 
restait tout maigres. Mais il faut faire gaffe en vieillissant. 





R&F : À part boire quelques verres, à quoi AC/DC occupe-t-il 
les jours de couvre-feu ? 
Brian Johnson : Je conduis le plus vite possible sur des pistes, juste 
histoire de tout arracher pendant un moment. C’est tout. Il n’y a pas 
erand-chose d'autre à faire à part étre comme tout le monde, en contact 
avec sa famille et ses amis. Je cuisine beaucoup aussi (rires). 
Cliff Williams : Pareil pour moi. Je suis en Caroline du Nord et il fait 
beau. Je vais réguliérement m'entraíner avec un fusil de chasse, au 
centre de tir à cóté de chez moi. Je passe aussi pas mal de temps au 
milieu des casseroles dans ma cuisine... ( Une quatriéme voix retentit 
soudain dans le cyberespace, celle de l'attaché de presse qui sonne la fin 
de la conversation). 
Brian Johnson : ... Oh bordel, ouvre le Puligny-Montrachet ! Bon, 
portez-vous bien, tous les fans francais et les gens, on va triompher de 
cette saloperie. * 

Album *'Power/Up" (Columbia! Sony Music) 
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Des micros à charbon 





jusqu'à Pro Tools en passant 


par les SR une histoire de l'enregistrement, via ses 


génies 


NOUS SOMMES EN 1958. CELA COMMENCE PAR LES 
QUATRE ACCORDS MAGIQUES. RE LA 7, SI mineur 


SOL... La chanson s’installe. Et puis soudain, ça module 


en FA. Alors que nous sommes en RE ? Pour l'époque, 


en matière de pop, c'est quelque peu incongru, ou osé. 
En musique classique, on aurait appelé ça dominante 
secondaire, évoqué la sixte napolitaine. Rien que ca. 
Façon Purcell. Mais ce “Why can't he see, how blind can 
he be” susurré et imprévu qui arrive alors vous emmène... 
dans un ailleurs frissonnant. ““To Know Him Is To 
| Love Him”. Les Beatles n’oublieront jamais la lecon. 


x | рза que e ans, s'appelle encore 


Photos DR 


arvey l ID Dector， est amoureux d'Annette, la 
chanteuse qui n'aime que les footballeurs baraqués (le troisième 
larron des Teddy Bears), a composé le truc, joue guitare, piano, 





basse et percussion, et a concu le son fantomatique de l'affaire. 
Pour la première fois, côté musique pop, rien n'est vraiment défini, 





ous et les studios mythiques. Episode deux. 


eiue qe. ss | PAR PATRICK EUDELINE 


| aucun instrument totalement reconnaissable, Spector a tout essayé 
pour s'éloigner de cette clarté que tous les autres recherchent. Il empile 


les pianos, les chœurs et les guitares, enregistre tout cela via un seul 
micro éloigné — la batterie de Sandy Nelson notamment —, envoie 
le blot dans une chambre de réverbération, récupére l'enregistrement 
obtenu, le fait jouer sur un magnéto en parallele. Tout cela s'empile, 
se confond, gonfle. Phil réve de Wagner et de ses procédés. Il est 
persuadé que si Wagner avait connu le studio d'enregistrement, 

il aurait agi ainsi... Idem pour Debussy, qui révait de noyer les 
timbres... Tout juste comme dans “To Know Him ls To Love Him”, 
justement : grâce au studio, le résultat final peut être plus grand que 
la somme de ses parties. Et il en vend des millions. Phil Spector est 
né. Petit Juif russe du Bronx, émigré en Californie. Le succés de 

“To Know Him Is To Love Him" lui permet — fort vite — d'entrer 
en studio, Son bunker, sa crypte, son château hanté. Avec ses lunettes 
et son look de dandy dylanien, il invente le concept de maître des 
horloges, de producteur fou. Thomas Mann et son Docteur Faustus 





adapté au rock. De tout, il sera l'organisateur secret, le démiurge. 





LA VIE EN ROCK | LES STUDIOS, L'ÉPOPÉE |! 


Spector soutient que la 


Très vite, avec Leiber et Stoller, il innove. 
Rapidement, il s'installe aux studios Gold Star, Pour une seule raison : 
c'est là que les chambres de réverbération (des pièces dédiées avec 
un micro au milieu) sont les plus nombreuses, les plus colossales. 

Il fait tout ce que les autres ne font pas : jouer avec la saturation à 

la prise, tordre les EQs, mélanger pianos et clavecins, multiplier les 
batteries, laisser les instruments repisser les uns sur les autres. Cet 
effet honni des autres ingénieurs, il le recherche. Tant mieux si on 
entend dans cette prise de piano le vague halo, au loin, d'une guitare 
électrique bourrée de trémolos et de slapback. Souvent, ce sont trois 
batteurs qui jouent ensemble. Et le tout cogne, cogne en joyeuse mono. 
Pourtant, le monde vient de découvrir la stéréo. Les compositeurs et 
ingénieurs du son ne jurent plus que par ce prétendu progrès. Le 
“Soul Bossa Nova” de Quiney Jones est considéré comme un chef- 
d'œuvre. Оп raffole des effets stéréo... Une balle de ping-pong qui 
passe d'une enceinte à l'autre. Spector comprend et soutient, lui, 

que la stéréo est une arnaque. Un fake ! En fait, radios, télés, juke- 
boxes, électrophones 45 tours... Tout est encore en glorieuse mono. 

Et c'est bien là le paradoxe. La mono est la norme mais les ingénieurs 
du son rêvent de stéréo. Ils n’ont pourtant que trois pistes, en gros, à 
leur disposition. Une piste pour la voix, une piste pour les instruments 
mélodiques, une piste rythmique. Le 4-pistes n'apparaissant qu'en 
1964. Le fameux Studer J37. Tout donc, par nécessité, est mélangé 

à la prise. Mais souvent des mixes faussement stéréo apparaissent. 
Spector, conscient des problémes de phase que cela suscite, se bat 
pour la mono... Jusqu'à *Instant Karma !” en 1970, il ne changera pas 
d'avis. Et ce single unique sonne comme le chant du cygne des sixties. 
En fait, encore une fois, c'est un fou de Wagner et il réve d'orchestre. 
"Little symphonies for the kids" ! Et effectivement — oui — dans une 
partition wagnerienne ou debussyste, tout se mélange et se fond... 


Brian Wilson réussira ce rêve impossible 
e pector . alors que ce dernier rate son Walhalla, son génial 
“River Deep Mountain High” (tout y est trop, tout y est immense, 
démesuré. Tout est là pour que tout explose... mais finalement, la 

sauce ne prend pas), il réussit, lui, l'épitomé du wall of sound. C'est 
“Good Vibrations”. L'éleve, Pimitateur, fait plus fort que le maître. 

Un peu plus tard, Barry Ryan (enfin Paul... son frere et le producteur 
Bill Landis) avec son “Eloise” offrira lui aussi un rêve mouillé de 

Phil Spector. En mono glorieuse. Même si nous sommes déjà en 1968. 
Après Lennon et Harrison, après Springsteen — dont le “Born To Run” 
est plus qu'un hommage : une quasi parodie —, la vision de Spector 
est pérennisée, malgré les 48-pistes et la stéréo généralisée. Sa plus 
belle revanche (ou consécration), finalement, sera l'utilisation par les 
prétendus punks de ses techniques. *Never Mind The Bollocks" empile 
les guitares électriques en feedbacks (jusqu'à vingt), Sandy Pearlman 
avec Clash fait de méme (Tommy Gun”). Bientót, la réverb envahit 

les productions des eighties. Méme si c’est souvent pour le pire. Un 
Lillywhite, un Trevor Hom trahissent l'esprit de Spector avec leurs 
batteries trop compressées, trop réverbérées. Mais l'idée, la référence, 
sont là, évidentes. Le terme wall of sound était apparu pour la premiere 
fois en 1874... Pour décrire le nouveau théátre de Wagner à Bayreuth. 
Les Nibelungen placaient l'orchestre dans une fosse, et non plus devant 
le public. Entre les deux, ce que Wagner appelait le mystic gulf. Ancétre 
de tous les échos à bande et chambres de réverbération... Alors que 
Spector poussait ses logiques d'enregistrement jusqu'à la démesure, à 
la folie, qu'elles essaimaient partout (des Walker Brothers au folk-rock 
de son élève Sonny Bono), le rock anglais se créait lui à Abbey Road... 
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stéréo est une arnaque 


Dans Pillustre — et premier du genre 

au monde — studio anglais (qui ne s'appelle 
Abbey Road que depuis 1970, avant, c'est studios EMI, tout 
simplement) où se presse dès 1931 le gratin de la musique 

classique d'alors, de Sir Elgar à Yehudi Menuhin ou Pablo Casals, 
allait se créer le rock anglais. Rien de moins. Les Shadows et Cliff 
Richard, sous la houlette de Norrie Paramor, lancèrent la première 
salve dés 1959, Avec “Move It’. Tout cela, donc, sur label EMI ou 
Parlophone. On a l'habitude de croire que les Beatles (et les Hollies, 
les Shadows, enfin tous les innombrables clients des studios Abbey 
Road) se contentaient d'un matériel bien modeste et en retard sur les 
Américains. C’est l’idée que nombre d’interviews de Paul McCartney 
ou même de George Martin avaient laissé entendre. En fait, il n’en 
est rien. Les ingénieurs en blouse blanche de chez EMI étaient des 
pros qui inlassablement réglaient, tveakaient le matériel laissé à leur 
disposition, innovaient, collaient au plus prés des désirs de leurs 
clients. Et George Martin, comme Norrie Paramor, eurent le flair 

de s'entourer de jeunes gens (comme Geoff Emerick) immergés dans 
l'air du temps. L'époque était au bricolage de génie et à l'innovation. 
Ledit Geoff Emerick, vingt ans, ainsi, pour son premier jour en tant 
qu'ingénieur titulaire, fait passer la voix de John Lennon par la 
Cabine Leslie sur "Tomorrow Never Knows" (histoire de “la faire 
sonner comme le Dalai-Lama en haut d'une montagne”), positionne 
les micros de batterie de Ringo tout près des fûts, ce qui ne s'était 
jamais fait et, enfin, place une enceinte transformée en micro devant 
l'ampli de basse, plutôt qu'utiliser lhabituel micro devant l'ampli. 
Trois innovations en un seul jour... Le plus drôle, c’est que les 
ingénieurs du son anglais sont syndiqués et très rigoristes. La 

blouse blanche est obligatoire ! Joe Meek en a souffert... Mais le 
succes des Beatles a tout balayé. On ne refuse rien à ces derniers. 
Avec George Martin, ils se permettent tout. Comme tous ceux qui 

les suivent et enregistrent aux studios EMI. Shadows et Pink Floyd, 
bien sür, mais aussi Hollies, Paramounts, Peter And Gordon, Swinging 
Blue Jeans, Adam Faith, Gerry et ses Pacemakers, Scaffold, Edgar 
Broughton, Cliff Bennett, Helen Shapiro, Pretty Things... Tant d'autres, 
jusqu'à Deep Purple, Syd Barrett ou David Gilmour en solo. Alors 
sont ainsi créés en quelques années, à cóté des légendaires micros 
Neumann... dans ces deux studios spacieux et feutrés... Le 8-pistes 
Redd et sa console, l'ADT (le fameux double-tracking), les filtres 
Steed, l'equalizer RS56, la console TG12345 avec ses inimitables 
compresseurs, le TG12321... sans parler des quatre légendaires 
chambres de réverb. George Martin et les autres (Geoff Emerick, 
Norman “Hurricane” Smith, Alan Parsons ou Ken Townsend) ne 
sont plus dans ces murs-lá depuis longtemps, mais il semblait, 

dans les eighties, que jamais Abbey Road ne devait mourir. 
Musiques de film, enregistrements live, invités prestigieux (de 

John Mayer et Kanye West à. Calogero. Après Michel Polnareff 

et Claude François !), séances pour Oasis, Radiohead, Green Day, 
U2 ou autres nostalgiques, merchandising Beatles : s’il est une affaire 
qui devait sembler à jamais rentable, ce sont bien les studios Abbey 
Road. Et pourtant, — et c'est un mystère — ils sont régulièrement 
menacés de faillite, malgré une qualification de monument historique. 
Si un seul devait survivre au numérique et à Pro Tools, cela aurait 

dû être celui-là, pourtant, Et d’ailleurs, façon visite des cathédrales... 
nous irons le mois prochain à Ferber, Davout, Hérouville... 

au Palais des Congrès. En France, oui ! C’est qu'il n’y a pas 

que Notre-Dame de Paris qui a morflé avec le nouveau monde. % 
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: AU RAYON MUSIQUE 


Disque du Mois 


À mi-chemin entre Beach Boys 
et Spiders From Mars 





Professor And The Madman 
SEANUE 


FULLERTONE RECORDINGS 





Quoi de neuf dans la quatrieme 
dimension ? Surgi de nulle part, voilà 
l'album-concept d'un vrai groupe de 
superstars underground en activité 
depuis quatre ans. Alors que The Damned 
s'apprête à accomplir l'impossible en se 
reformant sous sa forme originale en 
2021, deux membres de sa période la 
plus hallucinogène (“The Black Album”/ 
"Strawberries") se retrouvent associés 
à deux autres agités du bocal de la 
scene d'Orange County pour un 
ambitieux projet transatlantique sur 
grand écran. Après un album en public 
(“Live At The 100 Club”), le Professor 
Alfie Agnew (Adolescents, DI), 
authentique mathématicien specialisé 
dans la Théorie de la Relativité d'Albert 
Einstein, et le Madman Sean Elliott 

(DI, Mind Over Four) se voient réunis 
pour la quatrième fois en studio. Dans 
un univers qui renvoie à la littérature 
d'Edgar Allan Poe, Herman Hesse 

et surtout au bouquin de Simon 


Winchester, “Le Fou Et Le Professeur : 
Une Histoire De Meurtre, De Démence, 


De Mots Et De Dictionnaire”, le proli- 
fique duo partage écriture et micro 
pour proposer une vision prog-punk 
pleine d'humour ne ressemblant 

à aucune autre. Si l'essentiel de 


l'histoire a été enregistré en Amérique, 


les parties de batterie, aussi rapides 
et tapageuses que celles du premier 
groupe punk anglais, ont été captées 
en deux jours à Glastonbury. Parti à la 
quête du Graal, aventure à laquelle il 
a consacré un bouquin, le batteur des 
Damned n'a pas chóme non plus, et 
récemment sorti un album avec One 
Thousand Motels et un autre avec 

le duo surf punky The Sinclairs. 
Egalement bassiste dans Eddie 

And The Hot Rods et UFO, Paul Gray 
joue plus que jamais de ses quatre 
cordes comme s'il en avait six, voire 
douze, et a saisi le tout sur le vif au 
pays de Galles. Une section rythmique 


fantasmagorique, venue s'insérer 

aux harmonies vocales acidulées 

des talentueux chanteurs, guitaristes 
et clavieristes américains. Soufflant 

le chaud et le froid avec des chansons 
à tiroirs aussi dérangées que “All The 
Lonely Souls” ou “Time Machine/ 
Man With Nothing To Lose”, Professor 
And The Madman laisse courir son 
imagination pour proposer une 
perspective dystopique du chambard 
environnant. Méditation sur la vie après 
la mort, ce disque plein d'esprit(s) 
raconte l'histoire d'un groupe d'amis 
qui se reconnecte avec son passé lors 
d'une séance de spiritisme, où des 
forces inconnues observent depuis les 
coulisses les progrès de l'humanité, et 
qui visite le purgatoire et l'enfer avant 
de trouver le jardin d’Eden. Moins 
punk et plus abouti que les episodes 
precedents, “Seance” baigne dans 
une atmosphere pop melodique des 
annees 1960 et 1970, a mi-chemin 


entre Beach Boys et Spiders From Mars, 
evoquant ouvertement des productions 
musicales comme “Tommy” et “Phantom 
Of The Paradise”. Avec de fantastiques 
chevauchees qui ruent dans les 
brancards comme “So Long” ou 

“Two Tickets To The Afterlife”, il est 
clair que l'influence de The Damned 
n'est jamais loin non plus. "Séance" 
évolue entre soleil californien et 
grisaille britannique pour atteindre 

la bonne température dans une 

autre dimension. La, les melodies 

se telescopent dans une cacophonie 
de couleurs tombees du ciel, a travers 
une production kaléidoscopique signée 
Professor And The Madman. 
Problématique sur papier, cette 
equation se resoudra en se connectant 
avec l'au-delà, et s'appréciera de 
préférence au casque. De quoi 

garder à la fois la tête sur les 

épaules et dans les étoiles. OC 
VINCENT HANON 
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Lambchop 

“Trip” 

Un disque de reprises ? Tres original, 
se dit le journaliste blasé et ingrat qui 
s'est autrefois tant émerveillé à l'écoute 
du “Pin Ups” de David Bowie. Mais 
Lambchop est suffisamment original 
pour rester intéressant en pratiquant 

cet exercice devenu un cliché depuis 
longtemps. Bien sûr, on doit cet album 
à la pandémie, qui а empéche le groupe 
de partir en tournée. Mais contrairement 
à tous les pathétiques concerts confinés, 
ce projet est valable. Tout d'abord, 

le concept imaginé par Kurt Wagner 

— créateur et leader historique de 

cette formation à géométrie variable, 

et son seul membre permanent depuis 
les années 1990 — est astucieux. Il a 


demandé à chacun des six musiciens 
de Lambchop de choisir un titre à 
reprendre et de le produire lui-même. 





Alors, bien sur, ca part dans tous les 
sens mais c'est réjouissant. Matthew 
McCaughan, le batteur, ouvre le bal 
avec une version du "Reservations" 
de Wilco encore plus lente, longue et 
hantée que l'originale. Et sans batterie ! 
Parce que, de prime abord, six titres, 
ca peut sembler court pour un album, 
mais celui-ci fait déjà treize minutes... 
Derriére, ca enchaíne avec de la 
country (George Jones), de la soul 
(Stevie Wonder ! The Supremes !), 

du proto-punk seventies de Cleveland 
(l'excellent “Shirley” des inconnus 
géniaux de Mirrors). Et le tout se 
termine en beauté sur un inédit de 
James McNew (ex-Yo La Tengo, groupe 
responsable en son temps d'un album 
modèle du genre, “Fakebook”) choisi 
par Wagner. À l'arrivée, un disque pas 
forcément indispensable — ils sont 
rares — mais agréable et surprenant. 
À l'image de Lambchop, groupe 

plus important que la sempiternelle 

et obsolète étiquette alt-country 

ne pourrait le laisser croire. GO 
STAN CUESTA 


062 R&F DÉCEMBRE 2020 


Disques pop rock 


Fuzz 

“ПГ” 

IN THE RED RECORDS 

Quelles sont les dernieres nouvelles 
de Ty Segall ? L'année a été plutót 
calme par rapport aux standards 
habituels de notre chérubin préféré. 

Il y eut d'abord une collaboration plutôt 
décevante avec Brian Chippendale sous 
le sobriquet de Wasted Shirt, projet 
post-punk anguleux, bruitiste et lo-fi. 
Puis Ty a profité de son confinement 
pour graver un réjouissant EP de 
reprises d'Harry Nilsson ("Segall 
Smeagol”). Si l'on attendait un 
successeur à l'excellent “First Taste”, 
c'est finalement à la téte de son power 
trio Fuzz que le blondinet revient, 
martelant toujours tel un Bill Ward 
possédé en compagnie de Charles 
Moothart aux six-cordes massives 

et de Chad Ubovich à la basse 
plombée. Fuzz semblait au sommet 

il y a cinq ans, avec un double album 
gargantuesque. Comment y succéder ? 
En recourant aux services de Steve 
Albini, peut-étre ? C'est désormais 
chose faite, et sa captation brute et 
naturelle sied à merveille au vigoureux 
trio. Dés "Returning", on retrouve ce 
son écrasant, saturé, porté par les 

riffs balaises de Moothart et la voix 
toujours acidulée de Segall. "Nothing 
People" est emmenée par une ligne 

de basse épaisse, et traversée par 

un solo saignant. "Time Collapse" 
démarre autour d'un motif blues 





avant de virer à mi-chemin sur un 
fougueux instrumental, alliant rythmique 
kraut implacable et guitares space 
rock. La face B, un peu moins dense, 
propose tout de même l'excellente 
"Blind To Vines", dotée d'une mélodie 
oblique et d'un final frénétique, et 

le déchainement de “End Returning”, 
imprevisible et fracassante bastonnade 
de plus de sept minutes. Voilà qui 

clôt parfaitement ce troisième volet 
rageur et musculeux qui ne déparera 
pas dans la discographie sans 


faute du lourd trio. 9081/2 
JONATHAN WITT 


Dan Croll 
“Grand Plan” 
CAROLINE INTERNATIONAL 


Il n'est pas de hasard, il est des 
rendez-vous, pas de coincidences... 
C'est ce que, paraphrasant Paul Eluard, 
Etienne Daho chantait des la chanson 
d'ouverture de “Corps Et Armes”, son 


radieux premier album des années 2000. 


On n'a pas été surpris d'apprendre, 
après avoir écouté “Grand Plan”, son 
troisième à lui, que Dan Croll, Anglais 
originaire de Newcastle-under-Lyme 
(qui n'est donc pas Newcastle-upon- 
Tyne), avait fait, à partir de 2008, des 
études supérieures un peu plus au nord. 
En l'occurrence, au Liverpool Institute 
For Performing Arts, cofondé par un 
certain Paul McCartney au milieu des 
années 1990. Et c'est bien évidemment 
en musique que Croll s'est distingué 

et a été remarqué en tant qu'éminent 
songwriter par le bassiste des Beatles 





(spécifier "ex-" ne rime plus å grand- 
chose). “Grand Plan” est paru entre 

les deux confinements (francais) et, 
même si le givre а commencé à blanchir 
les toits le matin, il accompagnera 
idéalement le moindre rayon de soleil 
de cette fin d'année. Car le bonhomme 
fait dans la pop qui réchauffe le cœur 
et l'âme, celle que, oui, à l'époque de 
Wings, McCartney manipulait mieux 
que personne. Songwriter au sens 
noble de l'anglicisme (c'est-à-dire que 
ses textes ont de l'importance : “Actor 
With A Loaded Gun", "Hit Your Limit" ...), 
il est un mélodiste furieusement inspiré, 
qui sait qu'une bonne chanson ne l'est 
pas sans cocon pour s'épanouir. Ісі, 

les arrangements teintés de nostalgie 
(comme Phoenix au début...) sont 
cruciaux, tout comme les harmonies 
vocales et, au hasard, le son, vintage, 
de la batterie. Génialement agencées 

et calibrees, “Yesterday”, “Stay 

In LA” ou “Rain” sont d'un autre 

temps (on pense évidemment aux 
Lightning Seeds) et peut-étre, réver 
n'est pas encore interdit, de celui 

qu'on n'a pas vécu. 0000 

JEROME SOLIGNY 


ae den 
Tina 
"Positive Mental Health Music" 
SPEEDY WLUNDERGROUNDY PIAS 


Tous vétus de rose, avec un chanteur 
perpétuellement couvert d'un Stetson 
cheap de la même couleur, qui semble 
sorti tout droit d'un enterrement de vie 
de jeune fille trop arrosé, le quintette 
londonien Tiña se présente comme 
une bande d'excentriques. Pourtant, 
dans le dossier de presse du groupe, 

il est surtout question d'anxiété, de 
dépression et d'un disque cathartique 
pour le chanteur Josh Loftin, qui écrit 
et compose l'essentiel de ce "Positive 
Mental Health Music" au titre équivoque. 
L'écoute de l'album ne fait qu'entretenir 
la confusion : disque reposé empli 

de mélodies mémorables, le premier 
album de Tina est une merveille de pop 
dépouillée qui évoque les moments les 
plus calmes de Pavement ("Growing 

In Age”), le folk lo-fi des Woods des 
débuts ("Closest Shave"), la pop 
psychedélique des enfants biberonnés 
au son de 1967-68 ("| Feel Fine", 

trés "Pictures Of Matchstick Men" 
dans l'esprit), le tout saupoudré de 

la gráce impertinente du jeune Beck 
("New Boi"). Le style de Tiña pourrait 
se résumer à cela : des mélodies pop 
aux arpeges cristallins et a l'orgue 
omnipresent, portees par un frontman 
aussi desabuse que sarcastique, mais 
indéniablement magnetique. Le groupe 
possede, avec le chanteur Josh Loftin, 
un personnage fascinant. Avec une 





décontraction désarmante, il narre 
sans fard, mais avec beaucoup de 
poésie, ses tourments avec un sens 
de l'autodérision permanent. Un mec 
un peu perché qui n'hésite pas à 
chanter en falsetto (et avec talent, 
sur des réussites telles que "Rooster" 
ou “People”) et qui est manifestement 
obsédé par la musique des années 
1990. Avec son groupe, il vient de 
publier une des belles surprises 

de cette fin d'année. GOO6 

ERIC DELSART 


The Smashing 
Pumpkins 

“CYR” 

SUMERIAN RECORDS 

Depuis qu'il a sorti un album 
acoustique, Billy Corgan a souvent 
tendance à vouloir surprendre en allant 
vers une musique trés synthétique. La 
formation, toujours sans D'arcy Wretzky, 
est la méme que celle des retrouvailles 
en 2018. Pourtant, l'extraordinaire 
Jimmy Chamberlin est remplacé 

par des programmations, ou alors 

le son de sa batterie traité pour 

étre méconnaissable, et les guitares 
semblent totalement absentes. La voix 
de Billy est ici la seule chose familière 
qui en fait un album des Pumpkins. 
Les chœurs féminins de Katie Cole 

et Sierra Swan et les synthes 
omniprésents dénaturent l'identité 
sonore du groupe. On est beaucoup 
plus proche des Pumpkins de “Eve” 





ou du premier disque solo du chanteur, 
“TheFutureEmbrace”, sorti en 2005. 
L'échec de ce disque reste peut-être 
un traumatisme pour le compositeur. 

ll semble vouloir prouver qu'il aurait 
tout de méme fait un album électronique 
à l'époque si le groupe ne s'était pas 
séparé quatre années plus tót. Les 
Citrouilles, version électronique, ont 

un véritable charme entre deux titres 
de rock violent, mais sur tout un album, 
elles deviennent franchement indigestes. 
Avec vingt titres dans cette veine, Billy 
Corgan réitère l'erreur de son premier 
album solo, sur lequel il s'était pourtant 
inventé un son et un nouveau langage 
à la guitare. Seuls quelques morceaux 
tirent véritablement ici leur épingle du 
jeu. "Anno Satana" et "Adrennalynne" 
restent les plus percutants, avec leur 
cóté mécanique et leur basse electro 
pop très agressive. On retrouve un 
chanteur plus naturel sur “Save 

Your Tears” et son joli refrain. 

I| faudra du temps pour que 

ce disque soit compris. G6 

BRIAG MARUANI 





The Menzingers 
"From Exile" 
EPITAPH 


Si "Hello Exile" marquait, l'annee 
passee, le passage å l'âge adulte des 
jusque-là éternels adolescents qu'etaient 
les membres des Menzingers, l'épidémie 
de Covid-19 semble avoir apporté 
comme un vieillissement précoce à 
l'ensemble du groupe. Pour résumer : 

le combo de Pennsylvanie part 
promouvoir son album à la fin de 
l'année 2019 comme n'importe quel 
groupe sur la route, mais chemin 
faisant et alors qu'il se trouve en 
Australie, le confinement à peu pres 
général qui le force à rejoindre leurs 
pénates. Là, chacun de son cóté, les 
Menzingers découvrent le marasme 
d'un pays plongé dans l'immobilisme 

le plus total. Alors que les tenants de 

la libre entreprise menacent de tout 
faire sauter, ils se mettent au folk et 
décident de réenregistrer leur nouvel 
album sous un angle beaucoup plus, 
voire trop, réfléchi. Pour faire court, 
cette nouvelle version de "Hello Exile" 
n'a pas grand-chose à voir avec 
l'originale. Tout a été repensé : tempo, 
durée, tonalités, textes, arrangements, 
mélodies vocales... Au point que l'écoute 
des nouveaux titres, toujours réalisés 
par Will Yip, en alternance avec les 
versions rock laisse un profond regret 
dés que les guitares électriques pointent 
le bout de leur manche. Ajouter du 
violon du "I Can't Stop Drinking" 


EMENZINGERS 


Е аа fl Р. 
Cream ё «с? 


ou de l'harmonica sur “High School 
Friend" n'embellit pas forcément 

ces titres : ca les habille un peu plus 
chaudement pour arriver à les écouter 
le soir aupres d'un feu de camp (à moins 
de six personnes, et dans la limite du 
respect de la distanciation sociale). 
Pour le reste, à l'écoute du nouveau 
lifting de "Portland" et de "London 
Drugs", attendons-nous à prendre 

du poids et à déprimer faute de pogo. 
OO1/2 

GEANT VERT 


Skyway Man 
“The World Only Ends 
When You Die” 

MAMA BIRD RECORDING CO. 


Il lance des concepts comme une 
machine d'entrainement de base-ball 
envoie des balles pour qu'on puisse 
s'entrainer et, qui sait, mieux décrire 
son nouveau disque. "Cosmological 
country", "sci-fi gospel blues", 
"transcendent americana" ou encore 

— le meilleur pour la fin — "tragédie 
lyrique cinematic psych-folk.” Ce que 

ça veut dire, aucune idée, ou alors ceci : 
que les catégories habituelles ne sont 
pas (ou plus) adaptées pour décrire 

la musique de Skyway Man — James 
Wallace sur son passeport. Ce disque 

ne s'inscrit pas dans l'histoire linéaire de 
la pop mais dans son histoire alternative, 
presque un univers parallele. Et si... 

Et si, bien calée sur ses bases pré- 
sixties (blues, country, gospel, swing, 





jug band et rock'n'roll pionnier), la 
musique américaine avait pris une 
autre voix, sans british invasion ni girls 
groups, ni scene folk new-yorkaise ? 
Dur a imaginer mais Wallace, lui, tente 
le coup, a partir d'un trésor trouvé dans 
le grenier de son grand-pére quand 

il était petit: une malle remplie de 
78-tours gospel devenus son obsession, 
sa quéte, le point d'origine et la ligne 
d'horizon de sa vision artistique. Près 
d'un siècle plus tard, où en serait la 
pop US sans Bob Dylan ni les Beatles, 
sans les Byrds ni les Rolling Stones, 
sans Phil Spector ni Motown ? Il y aurait 
des trompettes, des saxophones, des 
flütes, des marimbas, du glockenspiel, 
du calypso, du doo-wop, des chœurs 
blancs chantant “Hallelujah”, des 
medleys à dix mélodies et un peu 

(juste un peu) de Chuck Berry. Une 
fanfare joyeuse, délirante, primitive, 
hybride et débridée, assaisonnée de 
quelques synthés venus du futur, ou 

de ce qu'il appelle l'autoroute du ciel. 
Ca ressemble à de la science-fiction ? 
Normal, c'est l'idée. Gérés es 
LÉONARD HADDAD 


Public Enemy 
“What You Gonna Do When 
The Grid Goes Down?" 

ENEMY RECORDS/ DEF JAM RECORDINGS/ LINIVERSAL 


Depuis vingt-six ans, c'est-à-dire 
depuis la sortie du cinquieme album 
"Muse Sick-N-Hour Mess Age", on 
n'attendait plus grand-chose de Public 
Enemy. Comme si leur départ de chez 
Def Jam, le label qui avait accompagné 
leur ascension au sommet du rap 
hardcore, avait été le signal de leur 
déclin discographique. Et ce n'est pas 
un hasard si leur retour au bercail est 
aussi celui de leur résurrection. Déjà, 
la guest-list est prestigieuse : sur 
"Public Enemy Number Won", les 
vétérans retrouvent leurs ex-camarades 
de label, les Beastie Boys (enfin les 
deux survivants, Mike D et Ad-Rock), 
accompagnés de Run-DMC. Autres 
invites de poids, Ice-T et PMD sur 
“Smash The Crowd” dont la bruyante 
production signée C-Doc rappelle les 
très riches heures du Bomb Squad. 

Le légendaire DJ Premier pose ses 
beats fractures sur “State Of The 
Union (STFU)”, dont les paroles d'une 
rare agressivité comparent Trump et 
son mandat a l'avènement d'Hitler 
(“Unprecedented demented many 
presidented/ Nazi gestapo dictator 
defended”). Coup d'œil dans le rétro : 
“Rest In Beats” se souvient de tous ces 
artistes hip-hop disparus, de Heavy D 
à Eazy E avec une mention spéciale à 
Prince, regrettant l'avènement de ce 





“mumble rap” paresseux qui renonce 
au flow. Et le classique absolu de 
Public Enemy, “Fight The Power”, se 
voit offrir un traitement de choc avec 
un remix 2020 où viennent poser des 
légendes telles que Nas, Black Thought 
et Questlove des Roots. Pas de doute, 
cet album a un arôme eighties sans 
être passéiste. Le plaisir de reentendre 
la voix de stentor de Chuck D et Flavor 
Flav lancer ses “Yeah BOYIEEE” font 
de ce comeback inattendu un album 
idéal pour ceux qui aiment le rap US 
authentique, technique et politique. 
OO01/2 

OLIVIER CACHIN 
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John Fogerty 


“Fogerty’s Factory” 

BMG 

Depuis le debut du confinement, 
nombre d'artistes se sont mis à diffuser, 
sur YouTube et ailleurs, des versions 
solos ou trés dépouillées de leurs plus 
grands classiques joués à la maison. 
Tout n'est évidemment pas impérissable, 
et on devine parfois que l'envie de rester 
sous le feu des projecteurs, alors que 
les tournées sont impossibles, l'emporte 
sur les mérites artistiques. Mais il est 
intéressant de voir quelqu'un comme 
John Fogerty se préter à l'exercice, lui 
qui a conservé certains arrangements 
inchangés depuis cinquante ans, avec 
une rigueur quasi militaire. Et, alors 

qu'il peut se comporter en tyran en 
studio, comme les autres membres 

de Creedence Clearwater Revival l'ont 
souvent rappelé, l'áge l'a un peu adouci, 
et le fait de jouer ici avec ses propres 
enfants l'incite encore à baisser sa garde. 


! 


Ces séances en famille, sans 

batterie, permettent à John Fogerty 
d'approcher certains classiques d'une 
façon plus détendue (et on peut supposer 
qu'il voulait que l'on puisse distinguer 
clairement chaque mot de "Fortunate 
son”, que Trump faisait jouer à ses 
meetings...), mais c'est aussi une 
occasion de revisiter quelques pépites 
négligées de sa carriére solo et de 
reprendre Bill Withers et Steve 
Goodman. Sans le soutien des images, 
les interprétations perdent une partie 
de leur charme, mais Fogerty renoue 
avec une spontanéité qu'il avait un 
peu perdue depuis “Willie And The 
Poor Boys”, la ou “Wrote A Song 

For Everyone”, son album de duos 

de 2013, avait plus tendance a relever 
du réve d'une équipe marketing. Ici, 
même s'il n'ya pas forcément de 
révélation, la famille Fogerty livre des 
versions sympathiques complétant 
bien le catalogue Creedence, plus 
artisanales que sorties de l'usine. 
SOC 

FRANCOIS KAHN 
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Sharon Jones 
“Just Dropped In (To See What 
Condition My Rendition Was In)” 
DAPTONE RECORDS 


Sharon Jones n'est plus là, et tout 

est pire désormais. Dans ses dernieres 
années, son combat contre la maladie 
était devenu un motif supplémentaire 
d'affection et d'admiration, mais aussi 
l'objet d'une attention médiatique assez 
obscène. Même ambiguïté à la vision de 
l'émouvant documentaire "Miss Sharon 
Jones!" (2015), retracant son retour à la 
scène aprés l'apparition de son cancer. 
La suite a conclu le triomphalisme 
consolant mais menteur du film ; le 
cancer est revenu, et l'a emporté. Les 
fans de Jimi Hendrix le savent, découvrir 
des inédits est un moyen comme un 
autre de faire ou de ne pas faire le deuil. 
Ce second album posthume ne figure 
certes pas parmi les plus essentiels, et 
le profane se tournera d'abord vers les 
vrais classiques que sont “100 Days, 
100 Nights", "I Learned The Hard Way”, 
ou “Give The People What They Want”. 
lla en tout cas le mérite de rappeler 

la vitalité féroce du chant toujours 
bagarreur et gouailleur de la chanteuse. 
La reprise du “Signed, Sealed, Delivered 
I'm Yours” est parfaitement redondante 
mais splendide. On retrouve “This Land 
Is Your Land", déjà présent sur son 
deuxieme album, la meilleure relecture 
existante du standard de Woody 

Guthrie, aussi pertinent aujourd'hui 

qu'à l'époque. Jones était capable 


OM 


te See What Condition 
my AEN DITION was in!" 


Ls 


également de métamorphoser un 
vieux morceau des Wailers en ballade 
deep soul lacrymale (“It Hurts To Be 
Alone”). Mais la vraie perle de l'album 
est une reprise de “Little By Little” 

de Dusty Springfield, supérieure 

à l'original, déjà immense. Bichat 
disait que "la vie est l'ensemble 

des fonctions qui résistent à la mort”; 
Sharon Jones n'est plus là, mais 

sa musique résiste toujours. 

ODO 

VIANNEY G. 


Disques classic rock 


AC/DC 


“Power Up” 
SONY MUSIC 


Les dernieres annees ont ete pour le 
moins compliquées pour AC/DC. La 
tournée mondiale suivant l'excellent 
"Rock Or Bust" avait déjà démarré 
sans l'historique cogneur Phil Rudd, 
emberlificoté dans les affres judiciaires, 
ni Malcolm Young, frappé de démence. 
Brian Johnson a ensuite dü jeter 
l'éponge aprés quelques dates, atteint 
de surdité aiguë, suivi plus tard par Cliff 
Williams, lessive. Proche du dépôt de 
bilan, l'iconique enseigne allait pourtant 
renaitre de ses cendres : ses membres 
se rassemblent pour les funérailles de 
Malcolm Young, en 2017, et estiment 
que, non, l'aventure n'est pas tout à 
fait terminée. Angus trie alors les 
derniéres idées de riffs du grand 

frére disparu, accompagné du fidéle 
Brendan O'Brien, afin d'en tirer 





un ultime opus. Ce "Power Up" à la 
production grondante et survitaminée 
s'éloigne trés peu du sillon habituel 
d'AC/DC. On y retrouve, dès “Realize”, 
la science habituelle du riff de la fratrie 
Young, la voix de gargouille de Johnson, 
les refrains de stades et cette rythmique 
taillée dans le granit. L'archétypale "Shot 
In The Dark", dotée d'un petit solo à 

la slide, est parfaite. Tout comme 
"Money Shot", qui a tout du futur 
classique scénique, ou "Systems 
Down”. Autres pistes interessantes 

: la stéroidée "Witch's Spell" et sa 
thématique occulte, les effluves 
celtiques de “No Man's Land”, 

ainsi que l'étonnante "Through The 
Mists Of Time", bátie autour d'une 
mélodie douce-amère, empreinte 

de nostalgie. Au total, douze titres 

qui ne révolutionneront certes pas 

la plantureuse discographie du 
mastodonte des Antipodes, mais 

qui mettront du baume au cœur 

des fans, en ces temps maussades 
pour le rock'n'roll. «96969 

JONATHAN WITT 





Drive-By 
Truckers 


“The New OK” 
ATO 


Assignés a residence, comme tout 

le monde, pour cause de virus, les 
Drive-By Truckers proposent chacun 
des prestations depuis leur domicile 
puis, collectivement, envisagent un 

EP base sur des chutes de “The 
Unraveling”, enregistre a Memphis 
dans l'ancien studio de Sam Phillips, 
publié fin janvier 2020. Une fois 
Patterson Hood, Mike Cooley (chant, 
guitares), Jay Gonzalez (claviers), Matt 
Patton (basse), Brad Morgan (batterie) 
et David Barbe (mixage) lancés, les 
idées foisonnent et le format court 

se transforme en album. Election 
présidentielle, pandémie, émeutes 
raciales, brutalité policiere... Les 

sujets de préoccupation ne manquent 
pas pour ce groupe qui depuis toujours 
affiche des convictions pas franchement 
de droite. Les bonnes intentions ne 
faisant pas les bons disques, on se 
rassure dés les premieres mesures 

de “The New OK”, la chanson-titre. 

Sur un tempo allègre, les DBT y utilisent 
des procédés éternels, chant mélodieux, 
rythmique renforcée par une guitare 
acoustique, accords en distorsion, 
basse appuyée, ponctuations de piano. 
Au fil de sa carrière, aussi classique 
soit-il, le groupe surprend souvent 

par ses références, ses collaborations... 
Et ici, par sa reprise d'une perle signée 


Sy Sy 


e» 


Joey Ramone, “The KKK Took My 

Baby Away” (dans “Pleasant Dreams”, 
1981) chante par Matt Patton. Avec 
l'arrivée de soufflants au milieu du 
solaire "Sea Island Lonely" (rare texte 
apolitique), il met en exergue des 
racines sudistes qui assurent à sa 
musique une authenticité réconfortante. 
Comme le laisse supposer une pochette 
taguée BLM (Black Lives Matter), les 
paroles reflétent une société déchirée, 
une époque où on aura vu, Selon les 
DBT, le fascisme frapper å la porte de 
l'Amérique et Trump répondre : entrez ! 
OOO 

JEAN-WILLIAM THOURY 


eels 


EARTH TO DORA 


« Un des plus beaux » 
(albums de Eels) 


- Disque du mois - 
ROCK'N'FOLK 


« La reléve du rock anglais » 
- Best Of The Year - 
LES INROCKS 


« Un album intense pour les 
nuits obscures et flévreuses » 
- Coup de coeur - 
TÉLÉRAMA JT 
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Disques 





Lee Fields 


“Big Crown Vaults vol 1” 

BIG CROVWN/ MODULOR 

Le CD est arrive dans la boite aux lettres 
par une journée particulierement glauque. 
Le reconfinement avait éte prononcé 

la veille, un attentat s'était produit le 
matin, et il y avait ce plafond de nuages 
d'un gris qui virait au noir. L'irruption d'un 
album de soul ressemblait donc à un 
petit cadeau de la Providence. Un album ? 
Pas exactement. "Big Crown Vaults vol 1" 
est compose d'inédits des deux derniers 
efforts de Lee Fields pour le label de 
Brooklyn, Big Crown Records. Pas 
vraiment des fonds de tiroir : l'ouverture 
“Two Timer” est poussée par une ligne 
de basse digne de James Jamerson, 
chœurs et cuivres s’enroulent autour 
d'une mélodie divine ; derrière, une 
sucrerie doo-wop, avec guitare juteuse 
et voix redempirice (“Regenerate”). 

Lee Fields, soixante-neuf ans, est 





le dernier des trois veterans soul 
recemment redecouverts a rester en 
lice. Son histoire est assez semblable a 
celles de feu Sharon Jones et Charles 
Bradley : un embryon de carriere dans 
les seventies, une disparition avec 
lessor du disco, des jobs alimentaires, 
avant qu’une bande de blancs-becs 
new-yorkais ne le projette, a un age 
tres mur, sous les feux de la rampe. 
“Do You Know?” temoigne ici de son 
influence premiere, James Brown, 
avec les syncopes des deux batteries 
et le chant militant, tout en urgence. 
“Time” et “Thinking About You” sont 
de premier ordre aussi, tandis que la 
ballade aux cordes soyeuses “Don't 
Give Up” n'a rien a envier aux sommets 
d'un Al Green. Un titre sur lequel Lee 
Fields n'a jamais posé sa voix et des 
versions instrumentales des premiers 
morceaux complétent le projet. Un 
ensemble un peu fourre-tout, certes, 
mais pourtant, on le jure, a son 

issue, des trouées bleues, là-haut, 
s'apercevaient ici et là. GOO 
BERTRAND BOUARD 


classic rock 


Elvis Perkins 


"Creation Myths" 

AMR? PETALUMA RECORDS 

Lui en connait un rayon question 
psychose. Fils de l'acteur Anthony 
Perkins et de la photographe Berry 
Berenson, disparue lors des attaques 
du World Trade Center, le chanteur 

au nom royal publie en cette année 
confinée un disque consacré aux 
mythes de la création. Sorti en 2007, 

le lugubre “Ash Wednesday” avait fait 
forte impression, même si le reste de sa 
discographie semble ensuite davantage 
resté sous le radar. En comptant la BÜ 
de “The Blackcoat's Daughter”, mis 

en Scène par son frere Oz Perkins en 
2015, il s’agit bien là de son cinquième 
album relax. Comme souvent, Elvis 
Perkins a tout réalisé seul, passant 

de la guitare au piano afin de distiller 
son folk rock dans une atmosphere 
baroque et théâtrale (on ne saurait lui 
reprocher vu son pedigree), au moyen 
d'arrangements de cordes soyeux et 

de cuivres chaleureux. Le compositeur 
a eu besoin de temps pour mettre en 
adéquation ses idées lumineuses avec 
ses capacités techniques, mais est arrivé 
à bon port avec l'appui du producteur 
sam Cohen (Norah Jones, Kevin Morby, 
Joseph Arthur). Puisant ses influences 
dans les années 1970, des Kinks à 
Townes Van Zandt, le vocaliste propose 
de chanter à pleins poumons, puis 
enchaine sur une ritoumelle soul à l'aide 
du beau saxophone de Cochemea, avant 





qu'une pedal steel ne vienne donner une 
couleur country aux chansons émotives 
suivantes. Avec "Anonymous", valse 
irréelle qui pourrait figurer dans un film 
de David Lynch, Elvis a gardé le meilleur 
au moment de quitter le bâtiment. 

À défaut d'une voix originale, Perkins 
propose une voie lucide et singulière, 
mais aussi l'album le plus positif 

de son parcours hors normes. «eae 
VINCENT HANON 


Josephine 
Foster 


“No Harm Done” 

FIRE RECORDS 

A cote de Josephine Foster, Joan Baez, 
c'est Barry White. Ceci pour donner 
une idee des hauteurs vers lesquelles 
s'envole sa voix des l'etrange premier 
titre, “Freemason Drag”, un blues 

lent et hésitant, à l'image des huit 
chansons de cet album étonnant. Une 
fois passée la surprise procurée par 
cette voix parfois dérangeante, on se 
prend à apprécier la musique, tout 
aussi hors norme. Pourtant, il s'agit 
d'un genre relativement balisé, une 
musique typiquement américaine, 

aux confins du folk des Appalaches, 

du blues, voire d'une certaine pop des 
années trente style Tin Pan Alley. Mais 
son interprétation est tellement spectrale 
et bancale qu'un charme bringuebalant 
et fantomatique s'en dégage. Josephine 





joue de tous les instruments ou 
presque, en couches superposées : 
guitares, piano, orgue, autoharpe... 

Elle est simplement accompagnée par 
Matthew Schneider à la basse, et surtout 
à la pedal steel guitar, dont les sonorités 
éthérées renforcent le côté rêveur et 
evanescent de ses chansons. Il n'y a 
pas de batteur. Le tout est délicatement 
enregistré dans son studio de Nashville 
par Andrija Tokic, mais l'impression 
d'ensemble produite par cet album 

est assez indéfinissable. Tout le 
spectre des émotions y passe : 
agacement, curiosité, séduction, 
addiction. Bien sur, il ne va pas 
revolutionner les charts de ce cote- 

ci de l'Atlantique, ni probablement 

de l'autre. D'ailleurs, c'est déjà 

le douzième de la dame... Mais 

c'est normal, tant cette musique 

est translucide, semblant presque 
disparaitre au moment ou on l'écoute. 
Disque attachant du mois. © 
STAN CUESTA 


Johnn 
er 


I e 
Boxty Band 
“A 2020 Vision” 
DIXIEFROG 
Pas facile de porter le nom de Ballagher 
pour un bluesman irlandais, mais, 
guitariste et chanteur, Johnny a relevé 
le défi. Habitué des festivals et des 
clubs européens, notamment francais, 
ses enregistrements n'étaient jusqu'a 
présent disponibles qu'a l'occasion 
de concerts, ou d'un cercle restreint 
d'initiés. Le label francais Dixiefrog 
lui permet enfin de bénéficier d'une 
véritable diffusion en proposant treize 
titres choisis parmi les cinq albums 
autoproduits entre 1997 et 2018. À 
douze ans, Johnny Gallagher fait sa 
première apparition Sur Scène comme 
batteur dans le groupe de son père, 
sean. Outre les guitares, la flute et 
le banjo, il joue de la batterie sur trois 
morceaux de “A 2020 Vision". A ses 
cotes, le Boxty Band est une affaire 
familiale avec ses frères jumeaux, 
Pauric, claviers, et James, basse. 
Les batteurs Michael Christie, puis 
Sean O'Reilly completent la formation de 
Donegan. Si les treize titres de l'album 
proviennent d'années et de studios 
différents, à l'écoute, ils semblent 
pourtant issus de la méme session 
tant ils s'enchainent naturellement. 
A l'exception de "Wonderful Tonight" 
emprunté à Eric Clapton, ils sont 





tous composés par Johnny Gallagher 
alternant entre blues rock énergique, 
"Scars And Stitches", "The Cowboy 

Of The Deep Blue Sea", country blues 
avec le banjo de "Bird", rock sudiste, 
“The Spanish Fountain”, “Judi”, boogie, 
“Shake That Tambourine”, le piano 

de “Mr George” et une ballade jazzy 
avec saxophone, “The Jesus Song”. 
“Patrimonio” est un hommage au festival 
des Nuits de la Guitare de Patrimonio, ou 
i| a été invité quatre fois, et au vin corse. 
Ni novateur, ni dans l'air du temps, juste 
un trés bon disque de blues rock joué et 
chante avec ferveur, feeling et dextérité 
par un digne héritier de Rory. S 
PHILIPPE THIEYRE 


LION 


JEWEL BOX 


Inclus : 60 versions inédites, Demos, B-Sides, etc. . . 
DISPONIBLE EN VERSION COFFRET 8 CD & VINYLE 


AO AN aia] ne 


NO NEED TO ARGUE - DELUXE EDITION 


Inclus : titres rares, Demos, B-Sides, etc... 


Disponible en 2 CD & 2 LP 


the cranberries 
ha hol to t4 yet 
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Lo'Jo 

"Transe De Papier" 

VOTANKA RECORDS / PIAS 

Le groupe angevin est une curiosite 
qui, au gré de ses expérimentations, 
évolue depuis pres de quarante ans 
hors des sentiers battus, au carrefour 
des musiques du monde et de la 
chanson francaise. Ce nouvel album 
porte la trace de ses multiples voyages 
et de ses échanges fructueux avec 
d'autres cultures musicales. En 
ouverture, "Pas Pareil" donne le ton : 
des percussions, une mélodie et un 
rythme lancinants, un texte chanté-parle 
et des chœurs qui en scandent certains 
passages, une luxuriance instrumentale 
qui s'installe progressivement sur le 
mode répétitif. Dans la foulée, le texte 
et la diction de “Permettez Majesté”, 
instaurent une sorte de naïveté primitive 
parfaitement en accord avec la recherche 
de sons et de percussions ancestrales, 





puis “Bal La Poussière” met au premier 
plan les chœurs féminins pour une 
melopee obsedante. Entre les textes 
declames par son leader Denis Pean 

et les incantations tribales psalmodiees 
par les choristes au gre de tourneries 
souvent africaines, à l'image de 
l'hypnotique “Transe De papier”, 

Lo'Jo distille et impose un charme 
étonnant qui décloisonne les genres 

et abolit les distances culturelles, 
conjuguant poésie et groove en une 
spirale irrésistible. Témoignant de son 
impact international et de sa faculté 

a attirer les musiciens les plus divers, 
deux invités de choix viennent illuminer 
quelques morceaux de leur participation 
complice : Tony Allen, batteur historique 
de Fela, qui, avant son deces, vint 
conferer une caution afro-beat a un 
repertoire qui lorgne souvent vers 
l'Afrique, et Robert Wyatt qui, sortant 
de sa retraite artistique, lit de sa voix 


douce l'introduction de “Kiosco”. aa 
H.M. 
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Disques français 


The Belmondos 


“Memory Lane” 

MODULOR 

Cette derniere decennie, plusieurs 
groupes ont rappele que l’histoire 
du rock en France pouvait étre autre 
chose qu'une affaire de complexe 
d'infériorité : en vrac, Hoboken 
Division, Baston, Aline, Mustang, 

les Liminañas bien súr et d'autres 
qu'on oublie. "Memory Lane" justifie- 
t-il d'ajouter les Belmondos à la liste ? 
Sans doute, mais l'héritage Nuggets, 
évoqué ici et là, est quelque peu 
usurpé, comme souvent ; il faut 
réécouter les Third Bardo pour 
réaliser le degré de sauvagerie 
inouie de ce qui se faisait alors : 

on est loin de la pop-rock assez 
anecdotique de "Get By". Une autre 
alternative aurait été de verser dans 
un extremisme oppose, celui de la 
delicatesse, mais la ballade “By Your 
Side” ne sait pas éviter l'écueil de 

la joliesse, et c'est lorsqu'ils 
assument un certain fétichisme 

que les Belmondos sont le plus 
convaincants (“Love ls All”, au 

titre outrageusement beatlessien). 

l| est rare, d'ailleurs, d'entendre un 
groupe revendiquer explicitement un 
tel modele : les Beatles sont devenus 
un peu une reférence morte, morte 
car omniprésente. Les Belmondos 
tentent, eux, d'en raviver quelque 
chose, joliment parfois (le refrain de 
“Hell At Sundown”, tres early Beatles, 


MEMORY LAME 


THE BELMONDOS 
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la période la moins ressassée). 
Pourtant, à poser au pied du mont 
Rushmore, on risque d'apparaitre 
petits, et “Memory Lane” ne parvient 
pas assez a sublimer sa fascination 
pour les sixties pour affirmer 

une identité singuliere. Gao 
VIANNEY С. 


Hallyday 


“Son Rêve Américain” 

PARLOPHONE 

L'Amérique a (aussi) gagne la guerre 
(des les annees 1920) sur le plan 
culturel grâce à la littérature, au 
cinéma, à la peinture, à la musique et 
a une flopée de creations irresistibles, 
voitures, motos, sodas, gomme a 
macher, etc. Les momes nes dans 
les annees 1940, fameux boomers, 
adoptent cette culture avec avidite. 
Aucun plus que Jean-Philippe Smet 
(1943-2017) qui se choisit un pseudonyme 
eloquent pour se consacrer a cet art 
nouveau, essentiellement americain, 
le rock. Toute sa vie, il reste fidele a 
une sorte d'idéal, une vision nourrie 
de mythes et légendes, Elvis Presley, 
James Dean, Eddie Cochran, Marlon 
Brando, Elia Kazan, etc., jusqu'à 
enregistrer là-bas, chanter là-bas, 





rouler là-bas, vivre là-bas... Le 
phénomène est mis en évidence dans 
ce triple album. En 2014, Johnny 
entreprend une tournée sur sa terre 
promise, aventure immortalisée par 
une captation au Beacon Theatre 

de New York. A la téte d'un groupe 
resserré, ou brillent toujours Yarol 
Poupaud (guitare), Greg Zlap 
(harmonica) et d'autres fideles fines 
lames, il envoie "Je Suis Né Dans La 
Rue", "Gabrielle", "Tes Tendres Années" 
(séquence acoustique), "Voyage Au 
Pays Des Vivants”, “Fils De Personne”, 
“L'Envie”... Cet enregistrement rejoint 
les grands disques en public dans 

une discographie qui n'en manque 
certes pas. Le troisiéme volet, 

"Son Réve Américain", bande-son 

de “À Nos Promesses”, documentaire 
réalisé par François Goetghebeur, 

lors d'une virée à moto Indian de 
NOLA à LA, en compagnie d'une 
poignée d'amis dont Pierre Billon, 
révele un inédit, "Deux Sortes D'Hommes". 
"ll y a deux sortes d'hommes au fond/ 
Ceux qui ont aimé et ceux qui aimeront".... 


Du Hallyday pur sucre. 5000 
JEAN-WILLIAM THOURY 


Laetitia Sheriff 
“Stillness” 
VOTANKA RECORDS / PIAS 


Personnage hors normes de la scene 
indé, Laetitia Sheriff n'a jamais cherché 
à œuvrer dans la séduction. Influencée 
par ses illustres consceurs, Patti Smith 
ou PJ Harvey, elle ne fait pas de 
concessions et, depuis ses débuts 

en 2003 à Rennes avec Olivier Mellano 
(guitariste de Dominique A), elle cultive 
sa particularité parfois rugueuse et 

une soif d'expériences qui l'a amenée 

à concevoir des musiques de films et 
de spectacles, et à évoluer en solo ou 

à accompagner divers artistes. Pour 
son quatrieme album, elle intervient 

au chant, á la basse, á la guitare eta 
maintenu le trio en place depuis six ans, 
en compagnie du batteur d'Eiffel et d'un 
guitariste qui joue également du synthé. 
Enregistrés dans les conditions du live, 
les dix morceaux en anglais qu'elle a 
composés sont à l'image de sa voix, 
parfois douce, parfois mordante, mais 
toujours un peu brute et témoignant 
d'une exigence qui refuse toute facilité. 
Aprés un début faussement serein 
(“People Rise Up”), les choses 
sérieuses commencent avec “A 

Stirring World”, son mid-tempo 
obsédant, son ambiance crépusculaire, 
son chant décalé et sa tension contenue. 
L'évolution dans ces eaux troubles 

se révèle particulièrement pertinente, 
comme c'est le cas avec les lancinants 
“We Are You” et “Go To Big Sur”, 





où l'intervention judicieuse de cuivres 
vient enrichir le rôle des synthés. L'autre 
point fort du disque réside dans le 
contraste entre des tendances pop 

à la douceur assumée (la ballade 
dépouillée “Pamper Yourself”, la 
melopee finale "Ashamed") et un 

rock qui apprécie les guitares bruitistes 
("Stupid March") et les riffs acérés d'un 
défoulement punky ("Sign Of Shirking”). 
ӨӨ 

H.M. 


Herman Dune Benoît 


“Notes From Vinegar Hill” Blue Boy 

SANTA CRUZ RECORDS “Résolument Bleu" CH ANTE 
Plus tard, on réservera peut-étre Ae 

une place à part dans la production Cette fois, Benoit file carrément les 

musicale aux disques liés au Covid clés du studio à Nico Duportal, celui 

et aux mises en quarantaine que la des Rhythm Dudes, pour qu'il réalise 

pandémie a imposées. Ft le nouvel son nouvel album. Résolument bleu, 

album d'Herman Dune y figurera sans doute. Mais surtout : résolument 

certainement parmi les plus aboutis. swamp rock. Les basses et les shuffles 

Du duo fondateur qui fit ses débuts il y sont plus ronds, les guitares plus vibrantes, ч 

a vingt ans, il ne reste plus que David la barytone circule là-dedans comme 

var après le départ de son frère vers une voix intérieure, un jeu d'harmo E LA PHILHARMONIE 
d'autres projets. Installé à Los Angeles simplifié place Slim Harpo au centre. DE PARIS 





depuis 2015, ce Francais d'origine Il y a l'orgue et les cuivres. BBB а 
suédoise a enregistré ce troisième toujours pesé avec défiance l'aptitude 
album sur son propre label (et le des sections de cuivres hexagonales á 
quatorzième d'une longue discographie) faire sonner le R&B. Nico est venu avec 
pendant le confinement de printemps, son saxophoniste, Alex Bertein. Alex fait 
qu'il a vécu dans le quartier de San la section à lui tout seul, les saxos et 
Pedro. Il l'a produit et enregistré lui- la trompette. Il tient aussi les claviers 
même, jouant de pratiquement tous et la basse. Le batteur est celui des 

les instruments (avec une prédilection Dudes, Pascal Mucci. Nico est le 


guitariste qu'on entend à droite dans 

le champ stéréo, Stan Noubard Pacha, 
temm |е guitariste qu'on entend dans l'enceinte 
NOT gauche. Les deux guitaristes se sont 
тру retrouves un apres-midi chez Benoit 

et à Dieu vat, les autres s'adapteront. 
Comme dit le livret, "Faut-il être pointu | 
pour sortir de cette franquette un album | 
qui tourne aussi rond”, un aussi bon 
disque de rock'n'roll louisianais, drôle 
et charnu, emballé avec un naturel qui 
force le respect, gouverné par un Benoït 
impérial, jamais dans l'urgence. “Toute 
Ma Vie”, la clé de voûte de l'album, 


S 





pour la guitare bluegrass et le piano), 









avec le renfort de quelques invités à Y 

la pedal steel, aux cuivres, aux chœurs, Au HM : 
ptu И aet Meran LS LE CONCERT EVENEMENT ENREGISTRE 
la chanteuse country Caitlin Rose. dip F ñ m | 

La Pj hallade ("Say You Love ИЙИШИ Jd A LA PHILHARMONIE DE PARIS 


Me Too”) impressionne d'entrée 

par son ampleur cool et séduisante, 

tant au niveau de la voix que de 

l'orchestration. Et les morceaux м 
suivants enfoncent le clou, évoluant 


Bleu 


EN SEPTEMBRE 2019 


dans un folk teinté d'americana et h` 

de pop qui peut prendre des accents 

jazzy, hawaiens ("Hawaii Morning"), 

blues-rock (“Mookie Mookie"), country est un grand slow R&B dont la 
(Freak Out Til The Morning Dew”) ou mélancolie tranche avec la gouaille 
bluesy (“LA Blues”) avec une aisance et de l'ensemble, le genre de brèche 
une fluidité éprouvées, oscillant entre emotive que BBB n'ouvre pas souvent. 
dépouillement guitare-voix tres folk Plus de quarante ans de carriére, dix- 
de “Birds Of Prey” et orchestrations sept albums tous plus styles les uns 
sophistiquées d'un petit bijou pour que les autres... voyager dans le rock 
crooner (“Heartbroken & Free”) sans français sans lui, c'est monter dans 
jamais se départir d'une élégance un carrosse à trois roues. Et le mot 
en demi-teintes et retenue. GOOO blues n'a pas été prononcé une fois. 
H.M. ODO 


CHRISTIAN CASONI 


WWW LESRITAMITSOUKO.COM 
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Reedition du mois 


Au moment où la britpop s'éteignait, Wilco 
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“SUMMERTEETH - DELUXE EDITION” 


Warner 





1994. Jeff Tweedy et Jay Farrar sabordent 
leur groupe. Avec Uncle Tupelo, ils avaient 
pratiqué un mélange intéressant d'énergie punk 
et de country ancestrale : leur reprise du classique 
"No Depression" a méme donné son nom à un très 
bon magazine consacré à l’Americana. Farrar a 
monté Son Volt, Tweedy Wilco. Uncle Tupelo 
était d’une rigueur et d’un dépouillement quasi 
jansénistes, alors Tweedy a décidé de s'amuser 

et Wilco a sorti en 1995 son premier album. 

le jovial et stonien (voir “Casino Queen”, qui 
semble directement sortir d’ “Exile Ön Main St”) 
“A.M.”. Un an plus tard, changement radical avec 
“Being There”, plus mélodique, qui voit Parrivée 
du grand multi-instrumentiste Jay Bennett. 

Ce double album, truffé de chansons extra- 
ordinaires (“Misunderstood”, “What's In The 
World Got In Store”, “I Got You (At The End 

Of The World) asseyait directement ce nouveau 
groupe parmi les plus grands. Et personne ne 
s'était trompé : en 1999, ce fut le feu d'artifice 

de “Summerteeth”... Tweedy a toujours dit 

avoir révéré The Replacements, mais avec 
“Summerteeth”, l'élève a dépassé le maître... 
Westerberg, compose d'une manière immédiatement 
reconnaissable — c'est un styliste —, mais assez 
immuable. Tweedy, qui a pas sa voix mais est 
tout de même un très grand chanteur, explose 

le cadre et ouvre les vannes, mélodiquement 
parlant : on dirait qu'il a avalé non seulement les 
Replacements, mais aussi les Beatles, les Beach 
Boys et Big Star. L'ombre de Westerberg plane ici 
et là, notamment dans cette maniere de faire des 
chansons tubesques avec des paroles désespérées. 
Et quelles paroles... Sur l'époustouflant *A Shot 
In The Arm”, son talent crève le plafond : “We 
fell in love in the key of C, We walked along down 
by the sea, You followed me down the neck to D, 
You fell again into the sea”, Et lorsqu'il se met à 
hurler “What you once were isn't what you want to 
be anymore" ou "Something in my brain bloodier 
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than blood" ad lib, c'est du pur Replacements 
(comme le “I cant stand it^ du morceau du méme 
nom), en presque mieux. Mais jamais les Mats 
ne sont parvenus à produire des mélodies aussi 
sophistiquées et, d'un point de vue sonore, ils ont 
toujours choisi, à quelques rares exceptions pres, 
de se cantonner au format rock'n'roll classique. 
basse, guitare, batterie. Ici, c'est orgie. Timbale, 
violoncelle, lap steel, piano, Moog, Farfisa, 
synthétiseurs, mellotron, cuivres, harmonica, 
cloches, carillons chœurs, banjo, effets sonores 
en tous genres... C'est un festival, et l'ingénieur 
Mitch Easter fait des merveilles — l'album, 

d'un point de vue sonore, sonne totalement 
intemporel, et n'a donc pas pris une ride —, 

Jay Bennett, qui coécrit plusieurs des titres, est 
un magicien des instruments... L'album s'ouvre 
avec un morceau rock un peu funky évoquant 

le premier album, mais change dés le refrain 

et se paye méme un passage digne des Beatles 
de *I Am The Walrus". Dés le suivant, “She's 

A Jar", l'ambiance change avec une ballade 
acoustique devenue depuis un classique via sa 
mélodie époustouflante. Puis c'est la déflagration 


sortait le plus grand album pop de la décennie 


de “A Shot In The Arm”, et on comprend qu'on 


tient là un rare chef-d'œuvre. Alors qu'on se 


demande comment Wilco va parvenir à soutenir 
ce rythme, c'est une enfilade infernale, rarement 


entendue. Les splendeurs s'enchainent, sans 


interruption : *We're Just Friends" pourrait être 


signée Chris Bell ou Alex Chilton, “ГМ Always 
In Love” est une tuerie pop sans précédent qui 


donne envie de danser seul comme un débile, 
“Nothin'severgonnastandinmyway (Again)” 


évoque le meilleur des Replacements avec du 


mellotron, des chœurs et un pont à la Beatles. 


Et le reste est du même calibre : “Via Chicago”, 


“How To Fight Loneliness”, “Pieholden Suite”, 
"ELT", on ne les compte plus... Il est amusant 


de constater que, au moment où la britpop 

s éteignait, Wilco sortait le plus grand 
album pop de la décennie (qui ressort en 
version 4 CD : l'album remasterisé, un CD 
d'outtakes et de démos et deux autres offrant 
l'intégralité d'un concert superbe capté le 

11 novembre 1999), si ce n’est l’un des 

plus grands disques de tous les temps. 


NICOLAS UNGEMUTH 
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Ше Replacements 


"PLEASED TO MEET ME 
DELUXE EDITION + PLACEMAT” 


Rhino (Import Gibert Joseph) 


Il y a peu encore, “Pleased To Meet Me” 
était considéré comme le plus grand 
album du groupe favori de Jeff Tweedy. 
Mais depuis que “Don’t Tell A Soul” 

est ressorti dépouillé de ses gadgets 
eighties et rebaptise “Dead Man's Pop”, 
on peut dire que les deux se valent, mais 
que “Pleased To Meet Me” reste le plus 
grand album rock'n'roll du groupe de 
Minneapolis. Paul Westerberg était un 
fan de Big Star et d'Alex Chilton. C'est 
donc aux studios Ardent, bien connus 
de Chilton, dans sa bonne ville de 
Memphis, que les Mats, ont enregistré 
leur nouvel album, sous la direction du 
sorcier Jim Dickinson, légende d'Ardent, 
et courageux architecte du chaotique et 
magnifique troisieme Big Star. Mais les 
Replacements, contrairement à Teenage 
Fanclub ou aux Posies, n'ont jamais 
tenté de copier le groupe mythique. 
Westerberg était un songwriter trop 
singulier pour se lancer dans le plagiat. 
Bob Stinson a été viré, le groupe est un 
trio, et le leader tient toutes les guitares. 
Cette cure d'amaigrissement n'empéche 
pas le songwriter génial d'étre dans une 
forme olympique. Dickinson a compris 
l'esprit du groupe (comme il a aussi 
compris celui de Green On Red à peu 
prés à la méme époque). Dés l'assaut 
de "LO.U" (pour "I owe you nothing”, 
message fielleux envoyé à l'ancien 


Reeditions 


PAR NICOLAS UNGEMUTH 


L'histoire d'un plouc américain 






manager du groupe, pourtant loyal 

et dévoué), c'est une déflagration. Qui 
reste sans temps mort puisqu'elle est 
suivie de “Alex Chilton” (“I never travel 
far without a Little Big Star", chante-t-il 
avant de réver à voix haute : "Children 
by the million wait for Alex Chilton to 
come around"), et Dickinson a l'idée 
grandiose d'enchásser un passage 
acoustique avec la mandoline de Peter 
Buck (R.E.M.). Puis, le groupe enchaine 
sur un titre encore plus furieux, "I Don't 
Know", avec un Paul Westerberg en 
plein doute aprés l'échec du précédent 
album "Tim" ("Should we give it up ? 

| don't know”), et Dickinson songe å 
appuyer la rythmique avec un saxophone 
baryton. Westerberg est en pleine furie, 
le groupe pousse des "woheeee " comme 
une bande de Comanches préts à tout 
scalper. C'est une belle entrée en matiere, 
cet enchainement de quatre morceaux 
furibonds. Apres quoi, le groupe signe 
un titre sous influence jazz (“Nightclub 
Jigger”), puis allonge une serie de 
chansons qui sont devenues pour 

les fans des hymnes precieux : “Never 
Mind” (“The words | thought | brought | 
left behind, So never mind”), “Valentine”, 
“Shooting Dirty Pool”, “Red Red Wine” 
et la merveille totale, “Can't Hardly 
Wait”, avec, sur ce coffret, une seconde 
version remixée par Jimmy lovine, dont 
on ne comprend pas bien l'intérêt tant la 
version originale est parfaite... "Pleased 
To Meet Me" (1987), est déjà ressorti 

en version enrichie de bonus en 2008, 
elle a cette fois-ci droit au traitement 


royal. Une nouvelle masterisation (par 
l'homme qui s'est chargé de "Dead 
Man's Pop”), des démos de 1986 
comptant de nombreux inédits comme 

le merveilleux "Birthday Gal" (déjà inclus 
sur la réédition de 2008), datant de 1986 
avec Bob Stinson encore présent, d'autres 
encore sans lui, un "rough mix" de l'album 
avec un sequencing différent et plusieurs 
outtakes. Pour les amateurs, ce ne sera 
pas la révélation de "Dead Man's 

Pop”, mais certains n' hésiteront 

pas a se ruer là-dessus. 


Tom Petty 
“WILDFLOWERS & ALLTHE REST” 


Warner 


En 1989, Tom Petty sans ses 
Heartbreakers connaissait une 
renaissance avec “Full Moon Fever”, 
immédiatement confirmée par le succes 
mondial de "Into The Great Wide Open", 
avec son groupe de retour. Des albums 
comptant d'excellentes chansons ("Free 
Fallin ", "| Won't Back Down", "Learning 
To Fly", “Into The Great Wide Open", 
“Too Good To Be True”), mais gâchés 
par la production boursouflée de Jeff 
Lynne (ELO) pour qui plus, c'est mieux. 
Ce son surchargé était parfait pour les 
années MTV, et le compte en banque de 
Petty s'en est trouvé considérablement 
gonflé, mais sa musique se rapprochait 
dangereusement du classic rock 
mainstream US. Malin et courageux, 

le chanteur — hybride parfait entre Bob 


égaré dans le Londres punk 


Dylan et Roger McGuinn — a décidé peu 
avant 1994 de refaire un album en solo, 
mais sans Lynne, remplacé désormais 
par Rick Rubin. Riche idée. Rubin a 
choisi de tout dégraisser et de ne laisser 
que le strict minimum. Paradoxalement, 
le producteur de Slayer comprend 

tout à l'espace, au silence et à la 
respiration de la musique. Moins, 

c'est plus. Coincidence idéale, c'est 
aussi à ce moment que le blond s'est 
mis à écrire certaines de ses plus 
grandes chansons, par dizaines. 
Beaucoup ont donc été écartées de 
l'album final, et se retrouvent réunies 
sur cette édition Deluxe de quatre CD 
(l'album, les inédits, des démos et 
quatorze chansons live tirées du méme 
disque)... L'ensemble va rendre fou 
l'intégralité de ses fans. Petty a toujours 
été un excellent parolier. On se souvient 
de "Southem Accents", "American Girl" 
ou "Kings Road" (tirée de "Hard Promises"), 
qui raconte l'histoire d'un plouc américain 
égaré dans le Londres punk, avec cette 
phrase mythique : "Well they took me 
out on the old Kings Road, | didn't know 
which way to go, there was people all 
around wearin funny clothes, some 
boys, some girls, some | don't know.” 

l| est du méme niveau sur cet album, 
introspectif sur l'impeccable "You Don't 
Know How It Feels", sarcastique sur 
"It's Good To Be King", touchant sur 
"Crawling Back To You", rockeur à 
nouveau crédible sur "You Wreck Me", 
beatlesien à tendance Harrison sur 
“Only À Broken Heart”, proche de 
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PASCAL 
COMELADE 


Une ceuvre majeure 
dans la discographie 
de ce grand maítre 
de l'inoui. 
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X. VERSION AUGMENTÉE 


LE CUT-UP 
POPULAIRE 


Feat.THE LIMINANAS, RICHARD PINHAS (HELDON) 
El PEP PASCUAL (BEL CANTO ORQUESTRA). 


NOUVEL ALBUM 
DISPONIBLE 
En double vinyle gatefold 
(édition limitée), CD et digital 


а 
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Reeditions 


Ces instrumentaux 
ne conviendront pas 
aux fans d'AC/DC 


Nick Drake sur “Don't Fade On 

Me”, splendide et à son meilleur sur 
“Wildflowers” avec sa mélodie délicate 
que Lynne aurait irrémédiablement 
ruinée mais que Rubin respecte comme 


une plante fragile, et forcement dechirant 


sur “Time To Move On” et son shuffle 
à l'ancienne de locomotive à vapeur, 
l'une des plus belles chansons de toute 
sa carriere, dont les paroles ont pris un 
autre sens depuis le 2 octobre 2017. 


Joni Mitchell 


"ARCHIVES — VOLUME 1 — 
THE EARLY YEARS (1963-1967) " 


Rhino/ Warner 


Cinq CD d'inédits, avec la mention 
“Volume 1”. On sent que Joni Mitchell 
va nous faire une dylanerie facon 
“Bootleg Series”, mais qu'elle a 
préféré attaquer chronologiquement, 
ce qui n'est pas plus mal. Sur ces 
archives, le fan trouvera uniquement 
des enregistrements privés ou dans 
de petites salles de concert, voire à la 
radio. La future reine de Laurel Canyon 
n'a pas encore réellement trouvé ni sa 
voie, ni sa voix (méme si on découvre 
déjà cette clarté stupéfiante), et ne 
sortira son premier album, produit 

par David Crosby, qu'en 1968, soit 

un an apres la fin de ce coffret. Le 
son est souvent assez rugueux, et 

le livret est impeccable mais, comme 
toujours avec ce genre d'objet, cela 


ys 





ne s'adresse qu'aux fans les plus 
mordus, qui se délecteront de voir 
son évolution durant ces premieres 
années formatives, tout en écoutant 
des premieres versions de chansons 
qui deviendront plus tard 
emblématiques, comme 

"song To The Seagul". 


The Doors 


“MORRISON HOTEL 50TH 
ANNIVERSARY DELUXE EDITION” 


Warner 


Apres le four de “The Soft Parade”, 
album courageux ayant deroute les 
fans du groupe, les Doors, en 1970, 
decident de revenir a leurs racines : 
le blues. Composé d'une face baptisée 
“Morrison Hotel” et d'une autre 
intitulée “Hard Rock Cafe”, le 

disque verse donc effectivement 
dans le blues (“Roadhouse Blues”), 
parfois assez funky (“Peace Frog”, 

le meilleur du lot). La, sur ces titres 
qui ne brillent pas par leur melodie 

ni pas leur inventivite, Morrison sort 
Sa fameuse voix rauque et etouffee 
que lan Astbury du Cult (qui se faisait 
sumommer “Wolíchild”, sans blague) 
a tenté de copier toute sa vie. Mais 
sur ce disque (la version anniversaire 
propose un vinyle, l'album remasterisé 
et plusieurs sessions de travail) qui 
annonce clairement “LA Woman”, 
c'est lorsqu'il croone que le Jim est 


Qd.) 


ARCHIVES — VOLUME 1 


THE EANWLY YEANS (1863-1987 
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| d Derek And The Dominos 


Layla And Other Assorted Love Songs 


| 


à son meilleur, comme sur “Blue Sunday” 


ou le splendide “Indian Summer” qui 
invente littéralement Mazzy Star. 
D'ailleurs, Mazzy Star l'a repris, COFD. 


“9010 11” 
Grünland Records 


Question kraut, Michael Rother peut 
se targuer d'avoir un curriculum vitae 
hors du commun : il a commencé a 
jouer de la guitare dans une version 
embryonnaire de Kraftwerk, puis a 
monté le formidable Neu! que David 
Bowie adorait (Johnny Rotten aussi) 
avec Klaus Dinger, dont les albums ont 
été produits par le légendaire Connie 
Plank, puis a cofondé Harmonia avec 
Hans-Joachim Roedelius et Dieter 
Moebius (Brian Eno avait alors dit qu'il 
s'agissait du "groupe le plus important 
du monde”), avant de poursuivre sa 












































carrière en solitaire. Un premier coffret 
a réuni les débuts de sa carrière en 
Solo, le second, qui sort ces jours-ci, 
est tout aussi captivant. Enregistrant, 
sauf exception, tout lui-même, Rother 
a concu une musique électronique 
hybride, souvent mélée a sa guitare 
reconnaissable entre mille (Thurston 
Moore et John Frusciante en sont fous). 
Il part d'une mélodie simple, presque 
enfantine, puis, comme un peintre, 
ajoute des couches à l'aide de son 
Fairlight. Sauf que, contrairement à 

un peintre, ses couches disparaissent, 
remplacées par d'autres. Rother crée 
des tableaux mouvants, perpétuellement 
renouveles, bien plus riches et varies 
que toute l'ambient d'Eno. "Solo II" 
réunit tous ses disques du début 

des années 1980 à 2020, ainsi qu'un 
album inédit. Ces instrumentaux sont 
de toute beauté, mais ne conviendront 
probablement pas aux fans d AC/DC. ÛJ 





EDITION - 50*"** ANNIVERSAIRE 
Disponible en 4 LP et 2 CD 


LOOT TET CON 
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THE VIRGIN RECORDINGS 1980 - 1983 
Sortie le 30 octobre 


L'intégrale des enregistrements de 
Tangerine Dream entre 1980 et 1983 
en coffret 10 CD 


Inclus : 4 CD de contenus inédits : 
Live, BOF - Albums remasterisés 
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Rehab’ 


PAR BENOIT SABATIER 
Ignores ou injuries a leur sortie, certains 
albums méritent une bonne réhabilitation. 
Meconnus au bataillon ? 
Place à la défense. 


Le jour du grand soir, 
il rigolera dans un club cajun 





Jona Lewie 


“ON THE OTHER HAND THERE’S A FIST” 


Stiff 


IAN DURY, MADNESS, DAMNED, POGUES : AU SEIN DU LABEL 
STIFF, TOUS TIRENT LA COUVERTURE A EUX. Même Wreckless Eric 
jouit du statut d'artiste culte. Jona Lewie, c'est comme s'il n'avait pas existé, 
comme s'il n'avait pas décroché plusieurs hits de suite (dont un tube de 
Noël), comme s'il n'avait pas composé trois albums magnifiques. lan Dury 
a connu une postérité bien plus retentissante. Le pere spirituel de Baxter, sa 
référence la plus évidente, son insurpassable modele, c'est Lewie. 

Né en 1947, John Lewis étudie la 
sociologie dans le Londres de la 
fin des années soixante, écumant 
parallèlement les clubs de jazz et blues, 
où il accapare le piano. Il joue dans 
un groupe avec Dave Brock, travaille 
pour Tony McPhee, Arthur “Big Boy” 
Crudup et Juke Boy Bonner, joignant 
parallèlement Brett Marvin And The 
Thunderbolts, groupe qui décroche 
en 1972, sous un autre nom (Terry 
Dactyl And The Dinosaurs), un gros 
hit — “Sea Side Shuffle”. Un tube 
écrit par Lewis, qui en profite pour 
s’en aller mener une carrière solo 
sous l'alias Jona Lewie. Il compose 
une chanson pour lEurovision, 
“Hallelujah Europa", on lui rit au 
nez. Alors il tourne dans le circuit 
pub-rock avec The Jive Bombers, 
formation repérée par Malcolm 
McLaren, qui préfère finalement 
s'occuper de jeunes teigneux. Dave 
Robinson et Jake Riviera sautent sur 
l'occasion. Ils cofondent Stiff Records 
et signent illico cet énergumène 
de trente ans. “On The Other Hand 
There's A Fist” n’a rien á voir avec Clash et autres énervés — le jour du 
grand soir, Jona sera en train de rigoler dans un club cajun. Ce premier 
album solo, c'est un pont entre l’ancien (music-hall à la Ray) et le nouveau 
monde (electro-pop des enfants de Kraftwerk). “J'ai toujours pensé que 
Kraftwerk était un groupe de blues, témoigne Lewie. La technologie, c'est 
juste un moyen de se libérer de l'écriture." Parfois, on dirait du Sparks 
de caniveau (“Vous Et Moi”, joué sur un piano-jouet Hohner acheté 25 
livres), parfois de l'Ultravox de poche (Hallelujah Europa", magnifique), 
le chanteur passant de ballades bouleversantes au piano (° ‘On The Road’ ا‎ 
à du bastringue blues de lendemain de cuite (TI Get By In Pittsburgh”), 
d'un extrait de comédie musicale pouilleuse (“Bureaucrats”) à du glam 
de piano-bar (“Police Trap"), d'un gospel nocturne (“The Last Supper At 
The Masquerade”) à du ragtime synthétique. Créativité : top. Mélodies : 
top. Charme : ravageur. Pourtant... L'ensemble, autoproduit par Lewie, 
sonne dilettante, voire loqueteux — comme s'il avait enregistré cet album 
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à la va-vite dans sa cuisine sur un magnéto trois pistes, alors qu'il s'apprêtait 
à sortir ses poubelles avant d'aller savourer quelques pintes au cabaret du 
coin. Manque d'ambition ou de moyens ? Ni l'un ni l'autre, ses chansons 
suivantes donnent la réponse : c'est juste que, dans ces années oü triomphent 
Fleetwood Mac et Foreigner, le branleur privilégie cette esthétique branlante. 
Si “On The Other Hand There's A Fist" se vend chichement, il n'en est pas 
de méme, en 1980, des singles “You'll Always Find Me In The Kitchen 
At Parties” (Norman Watt-Roy des 
Blockheads à la basse, Kirsty MacColl 
aux chœurs, numéro 16 du Top UK, 
magnifique), “Stop The Cavalry” 
(fanfare inspirée de Mozart, hit de 
Noël, classé dans treize pays, première 
place en France, plus gros succès de 
sb après “Hit Me With Your Rhythm 
Stick”), puis “Louise” en 1981 (nu- 
méro 2 en Australie, numéro | en 
Afrique du Sud). Fini Pautoproduction, 
Lewie s'entoure d'une armada de 
producteurs (dont l'immense Rupert 
Hine et Godley & Creme) pour son 
album suivant, l'excellent “Heart 
Skips Beat”. Résultat : un son plus 
imposant mais, au final, peu de dif- 
férences — ça reste de la musique 
de clown mélancolique, un hybride 
kitsch de Ringo Starr et Television 
Personalities, Jonathan Richman 
armé d’un accordéon et d'une boite 
à rythmes, Roxy Music composant, 
au choix, des ritournelles pour fête 
foraine, des mélodies de mariage ou 
des comptines de poche, des Stranglers 
en bras de chemise embauchant 
Yvette Horner comme directrice artistique. Malgré des morceaux comme 

“Rearranging The Deckchairs On The Titanic” et “I Think Fll Get My 
Haircut”, Palbum se plante. Lewie aura été, juste derrière Madness, l'artiste 
ayant sorti le plus de singles chez Stiff, mais à partir de 1983, le label 
connaît des soubresauts, acheté à 50% par Island, puis lâché à 100%, 
avant la banqueroute et la vente à ZTT. Ce n’est plus le problème de Jona : 
l'olibrius a disparu. Il ne s'est pas assez pris au sérieux : l'industrie ne le 
réclame pas. Lewie ne réapparait que dix ans plus tard, repéché en 1993 
par New Rose, la maison de disques des beautiful losers, pour “Optimistic”, 
encore un album captiv ant — grace a “I Will Take The Furniture, 
But Leave You With The French Au Pair”, et surtout le bouleversant 
"But You Were Beautiful". Depuis, Jona Lewie n'a plus Jamais enregistré. 
Pourtant il était magnifique. * 


Première parution : 1*' juin 1978. 


Photo Fin Costello/ Getty Images 
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Rééditions, nouveautés et 45 tours : le point sur les meilleurs microsillons du moment. 








KRAFTWERK 


IRANS £ EUROPA Exp 


Rééditions 


Oasis 
* What's The Story 


(Morning Glory)?" 
hig Brother Recording 


Les mómes des années 1990 vont 
encore prendre un coup de vieux : un 
des albums qui ont défini la décennie 
fête aujourd'hui ses vingt-cinq 

ans. “Whats The Story (Morning 
Glory)?”, deuxieme album du groupe 
de Manchester, est le disque qui a 
mis fin á la guéguerre avec Blur et 

a assis Oasis sur le toit du monde. 
C'est l'album des tubes intersidéraux, 
ces ballades qui validaient toutes les 
fanfaronnades débiles des frangins 
et que méme les parents pouvaient 
apprécier (^Wonderwall", “Don't 
Look Back In Anger"). Bref, un disque 
générationnel qui reste toujours (malgré 
quelques titres de remplissage) 

un bel exemple de pop anglaise de 
tradition (“Champagne Supernova”). 
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Kraftwerk 

* Autobahn", *Radio- 
Activity”, “Trans Europe 
Express”, “The Man- 
Machine”, “Computer 
World”, “Techno Pop”, 
“Tour De France”, 


“The Mix” 


Aling Alang 


C'est une ceuvre fondamentale qui 

est aujourd'hui rééditée dans une 
farandole de vinyles colorés. Si on 
peut regretter qu'une fois de plus les 
premiers albums — desavoues par 
Kraftwerk — manquent a l'appel, les 
chefs-d'ceuvre du groupe électronique 


allemand sont réédités de superbe facon. 


Les visuels originaux sont cachés sous 
des pochettes stylisées, qui contiennent 
en outre de magnifiques livrets. Seule 
étrangeté, une fois de plus, "Electric 
Café" est renommé "Techno Pop", 
mais le plus important reste la musique 
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que contiennent tous ces albums, faite 
de chansons pop construites autour de 
machines qui font blip-blip. Un univers 
fascinant, envoútant et toujours aussi 


passionnant plusieurs décennies apres. 


Motôrhead 
“On Parole” 


Parlophone 


Enregistré entre 1975 et 1976, 

“On Parole” documente les débuts 

de Motorhead, peu apres l'éviction 

de Lemmy Kilmister d'Hawkwind. 

A l'époque, le label United Artists ne 
croyait pas au potentiel commercial 
du groupe et lui avait demandé de 
revoir sa copie. Et puis, en 1979, suite 
au succes de "Bomber", United Artists 
s'est souvenu qu'il avait des bandes 
de Motórhead dans ses archives et les 
a publiées sans l'aval de Lemmy. 

Si plusieurs morceaux figurent 





également sur le premier album officiel 
du groupe ("Motórhead"), tels que "Lost 
Johnny" ou "Vibrator", on entend ici la 
premiére mouture du groupe (avec Larry 
Wallis des Pink Fairies à la guitare et le 
batteur Lucas Fox), à l'approche plus 
bluesy mais déjà terriblement efficace. 


Cette réédition, outre divers bonus inédits, 


propose un éclairant témoignage de 
Fox, ainsi qu'une pochette empruntée 
au premier pressage canadien. 


Behind 

The Dykes 

“Beat, Blues 

And Psychedelic Nuggets 
From The Lowlands 
1964-1972” 

Music On Vinyl 

Des “Nuggets” du Nederbeat ? Cette 
compilation rassemble sur un chatoyant 
double album trente-six morceaux de 


Photo Bruno Berbessou 


groupes bataves obscurs des années 

1960. Si l'on retrouve toutefois quelques 
noms connus hors de leurs frontières 

(The Outsiders, Shocking Blue, The Motions), 
cette selection contient son lot de pepites 
beat et psychédéliques qui témoignent de la 
vivacité de la scene hollandaise de l'époque. 
Avec quelques belles (re)découvertes : 
Dragonfly (le freak out de "Celestial 
Empire”), Baldwin (l'excentrique "The Land 
At Rainbow's End"), The Tykes (la rageuse 
"Let's Dance") ou BZN ("Maybe Someday"). 


Brigitte Fontaine 
& Areski 


“Théatre Musical” 


Monster Melodies 


Toujours à l'affüt de la musique de 

la contre-culture francaise, le label 
Monster Melodies publie la première 
partie d'un concert donné par Brigitte 
Fontaine et Areski en mai 1973 à la 
Maison de la Radio. Restauré par les 
équipes de l'INA, ce document resté 
inédit depuis sa diffusion radio montre 
le duo å son plus avant-gardiste, 

et sans autres musiciens qu'eux- 
mémes. A mi-chemin entre happening 
(“Le Silence”) et performance theatrale 
ce concert témoigne de l'audace et du 
génie des deux artistes. Des harmonies 
célestes de “Nous Avons Tant Parlé” à 
la poésie depouillee de "Six Septembre", 
c'est un document magnifique. 


Livids 

“Spoof Attacks (Singles 
And Other Stains 
2011-2013)” 


Dangerhouse Skylab | 


Groupe new-yorkais ayant sévi entre 2011 
et 2013, les Livids n'ont malheureusement 
jamais sorti d'album de leur vivant. 
Dangerhouse Skylab a eu la glorieuse 
idée de réunir tous les singles EP (avec 
quelques extraits live pour la bonne 
bouche) de ce groupe garage-punk 

mené par Eric Davidson, des New Bomb 
Turks, et Greg Collins, de Radio 4. Les 
morceaux s'aventurent rarement au- 

delà des deux minutes (pour une reprise 
tranchante de “New Values” d'lggy Pop). 





Nouveautés 
El Goodo 
* Zombie" 


Strangetown 


Anciens protégés de Rhys Gruff, les 

trop méconnus Gallois El Goodo sortent 
aujourd'hui leur quatrième album. 
Comme ses prédécesseurs, “Zombie” 
(qui tire son nom et sa pochette du 

chien décédé du chanteur Pixy Jones) 
est une merveille de pop psychédélique 
aux racines country qui n'hésite pas à 
partir dans d'étonnantes digressions. On 
pense á Big Star forcément (“Things Turn 
Around”), aux Beatles periode “Rubber 
soul” ("Home") et "Revolver" ("The Grey 
Tower", vertigineuse) et surtout aux Super 
Furry Animals et The Coral des débuts. 


Saffron Eyes 
“Pursue A Less 


Miserable Life” 


We Are Unig ue! 


Mené par des vieilles connaissances 
de la scene rock stephanoise (Cyril 
Braga, ex-Le Parti, et Laetitia Fournier, 
alias Raymonde Howard), Saffron Eyes 
publie pour ses debuts un mini-album 
de sept morceaux a la saveur indie, 
comme on le disait dans les annees 
1990. Saffron Eyes propose un 
assemblage de genres rejouissant, 
entre rock noisy (“Beat The Gong”), 
pop déglinguée facon Breeders 
("Springtime (With No Harm)" 

et son imparable woo hoo hoo) et 
s'aventure en territoire post-punk 
avec des guitares surf ("Sad Helen"). 


Kevin Morby 
“Oh Mon Dieu : 


Live A Paris” 
Dead Oceans 


A l'occasion du récent Disquaire Day, 
Kevin Morby a publié l'enregistrement 
de son concert donné en juin 2019 

sous le chapiteau du Cabaret Sauvage, 

à Paris. Accompagné d'un big band (avec 
choristes, cuivres et piano) et vétu d'un 
costume noir brodé dans la tradition des 
Nudie suits, Morby a livré une prestation 
magnifique, transcendant les morceaux 
de "Oh My God" et revisitant ses anciens 
titres avec des arrangements inédits. 

I| en résulte un concert excellent, empli 
de moments de gráce, notamment 

sur “Harlem” et “Beautiful Stranger”, 
l'ode aux victimes de l'attentat du 
Bataclan, belle à en pleurer. 





45 tours 


Orchids 


“Dead Keys” 
Exag 


Le premier single des Orchids de 
Montréal confirme tout le bien qu'on 
pense de la scène canadienne actuelle. 
À la face A shoegaze planante (“Dead 
Keys”) s'oppose une face B pop 
psychédélique (“Another Day”) 

aussi enthousiasmante. A suivre ! 


Douglas 
“Si Je Buvais Moins” 


Caméléon 


Morceau culte des aficionados de 
rock psychédélique francophone 

sorti en 1967, "Si Je Buvais Moins" 
du chanteur belge Douglas est 

une rareté que les collectionneurs 
s'arrachent pour des sommes folles. 
A l'origine face B d'un single de variété, 
ce titre au texte surréaliste baignant 
dans la fuzz est accompagné d'autres 
b-sides tout aussi barrées sur cette 
réédition idéale : “Ga Fait Peur” et 
“Dans Le Grand Désert”, avec 

le Jimmy Page à la guitare et 

Big Jim Sullivan (Lord Sitar 
lui-même!) au sitar. J 


SORTIE LE 13/11/2020 


DISPONIBLE EN VINYLES, CD 
& LIGHTBOX SUPER DELUXE 
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“Different Class”? 


urant les enregistrements de “Different Class”, 
le single “Common People”, sorti en amont 

le 22 mai 1995, devient rapidement n°2 des charts 
anglais. Ce succès, puis le triomphe de Pulp en 
juin, sur la scene du festival de Glastonbury, 
permettent à Jarvis Cocker d'envisager pour 
leur nouvel album une pochette ambitieuse. 
Et il le faut, car la concurrence est rude. Les 
pochettes de Blur se distinguent par leurs images 
incisives et arty, alors que celles d'Oasis sont 
saturées de références personnelles, musicales, 
cinématographiques, sportives... les rendant 
immédiatement reconnaissables par leur public. 
Il y a peu, Jarvis a acquis, sur le trés populaire 
et touristique marché de Brick Lane, quelques 
exemplaires du magazine Nova, dont celui de 
septembre 1967. Ce mensuel féminin chic et 
engagé de la fin des années soixante et du début 
des années soixante-dix se faisait l'écho de la 
mutation de la société questionnant la place de la 
femme, la sexualité, la contraception, la politique, 
la drogue, etc... servi par des séries rédactionnelles 
qui ont fait date comme la leçon de strip-tease 
d'Amanda Lear... L'une d'entre elles, intitulée 
“Who's afraid of a couple of ghosts ?”, s’attardait 
sur le séjour de Lénine et de sa compagne, Nadejda 
Kroupskaïa, à Londres en 1902, Photographiée 
par Hans Feurer, la série mettait en scène des 

silhouettes grandeur nature du couple à partir 


de clichés d'époque dans les lieux londoniens 


d'aujourd'hui qu'ils avaient habités et fréquentés. 
Ce jeu spatio-temporel inspire à Jarvis l'idée 

de la pochette de “Different Class”. 

Jonathan Cooke, le designer du studio Blue Source, 
charge deux photographes, le déjà célèbre John 
Rankin dont les photos envahissent les pubs et 
les magazines, notamment Dazed & Confused 
qu'il a cofondé, et Donald Milne, artiste délicat 
de portraits introspectifs et d'espaces désolés, 

de mettre en chantier le projet. 

En studio, Rankin saisit chaque membre dans 
différentes positions, conventionnelles ou plus 
extraverties : Russell Senior danse, Steve Mackey 
et Jarvis Cocker prennent des poses affectées. 

Au total, une vingtaine de silhouettes grandeur 
nature et collées sur du médium sont fabriquées. 
La deuxième partie de la production s'avère 

plus compliquée. Rankin et Milne parcourent 
chacun l'Angleterre avec van et assistants, se 
partageant ces avatars de papier afin de les mettre 
en scene dans la vie quotidienne. Installées dans 
des lieux champétres ou des décors urbains, les 
silhouettes ont tendance à s'effondrer au moindre 
coup de vent, quand elles ne sont pas tenues par 
des passants bienveillants et heureux de cótoyer 
ces nouvelles stars de la Britpop. Mais souvent, 
ce sont des amis des deux photographes qui 
jouent les figurants, plus patients et disposés 





à attendre les bons réglages de lumiere. 

Quelques situations sont cocasses, comme celle 
de Russell Senior dansant au milieu de bourricots 
sur la plage de la station balnéaire de Blackpool ; 
ou celle du batteur Nick Banks échappant 

de peu à un bus foncant sur lui ; ou encore le 

long et filiforme Jarvis abandonnant ses mains 

à des gamines quelque peu dévergondées. 

Sur la cinquantaine de mises en scène, douze 
sont retenues n'ayant pas forcément un rapport 
direct avec le sujet des chansons. Le concept est 
d'insérer toutes ces photos dans la pochette qui 
possède un cadre découpé de façon à ce que 
chaque acheteur puisse constituer sa propre 
couverture. “Choose your own front cover” indique 
un sticker, donnant la liberté à chacun de la 
changer pour une autre selon son humeur. 

Malgré le succes de l'album, la maison de disques 
impose pour des raisons financières une pochette 
unique, celle du mariage, pour les pressages 
suivants. Le choix peut sembler arbitraire, mais 

le mariage est le seul cliché où tous les membres 
figurent dans le plan et se distinguent facilement. 
Paradoxalement, ce cliché de Donald Milne 

faillit ne jamais voir le jour. Venu photographier 
les noces du frère d'un copain de fac, Milne leur 
propose d'incorporer à la traditionnelle photo 

de groupe les Pulp. Feu enclins à paraître sur 
une pochette de disque, les parents quittent 

la scène, suivis par les enfants sans doute un 

peu las. Milne s'avère alors très persuasif pour 
ramener tout le monde dans le rang. Car sans 

les différentes générations, la photo risquait de 
manquer d'intérêt et de perdre son écho avec 

le sujet principal de la chanson "Common 
People”, où une étudiante riche tente de se mêler 
aux classes moyennes à titre expérimental. 

Pour les clichés réels, Milne a mis dans son 
Hasselblad de la pellicule couleur Fuji Super G 
qui, poussée ou surexposée, permet aux couleurs 
de devenir plus vives sans paraître artificielles, 
mais accentue l'écart entre ces deux réalités. 

Le choix du noir et blanc des silhouettes. 

outre le clin d'œil aux photos de Nova, met en 
exergue ce croisement de deux temporalités, 

On peut y lire un souhait d'immortalité car, 
comme Lénine passé à la posténté, le désir 

de durer est l'ambition majeure d’un artiste, lui 
garantissant la qualité de son œuvre certainement 
plus qu'un succès éphémère dans les charts. 

Ce désir va de pair avec l'ubiquité illustrée 

par les différents clichés. Etre présent dans 

tous les lieux au méme moment, occuper les 
esprits, cótoyer les gens, n'est-ce pas la preuve 
indéniable du succès ? La preuve que votre 
présence a dépassé votre corporalité ? 
Néanmoins, une grande ironie face à cette 
aspiration s'affiche sur chacun des clichés 

autant par les poses très théâtrales des Pulp 

— principalement de Steve Mackey et Jarvis 
Cocker — que par les situations prétant au 
comique, Car cette ubiquité peut se lire également 
comme une dénonciation de cette vaine prétention 
à la célébrité, questionnant la recherche du succès 
au détriment de la profondeur dune chanson. 
C’est l'interrogation de Jarvis Cocker, jeune 
garçon ayant rêvé d’être une pop star, mais dont 
le temps pour y parvenir lui a permis d'affiner son 
exigence poétique et sa vision artistique. Depuis, 
Jarvis n'a cessé de dénoncer, dans ses chansons 
comme dans ses apparitions, cette vulgarité des 
célébrités à se croire supérieures au point de se 
glisser dans la vie des autres et de les guider, telles 
des messies. Et toute l'ambiguïté de cette pochette 
résume brillamment cette profession de foi. WI 








Qualite France 
Sur un quatre-pistes à cassettes 


PAR H.M. 


Faut-il casser sa tirelire pour jouer la carte de la superproduction ou bien opter pour la modestie et 


rec 


er l'eificacite artisanale ? Tel est le dilemme que se posent tous les groupes indé au moment 


d'enregistrer. Et à l'écoute des trente-neu£ disques parvenus à Іа rédaction, il faut reconnaitre qu'il 
n'y a pas de réponse systématique. Parmi les huit sélectionnées du mois, certains font appel à des 
producteurs ou des studios réputés alors que d'autres tirent un admirable parti des moyens du bord. 


SANTA MARIA DEATH TRIP 


Instrumentals 


Derrière l'expérience Santa Maria 
Death Trip officie Jérôme Dayon, 
originaire de Cabestany, dans les Pyrénées- 
Orientales (le fief des Liminanas). Apres 
avoir joué dans divers groupes locaux (dont 
Lost Station), il a décidé d'enregistrer seul 
ce premier album Sur un quatre-pistes 

a cassettes. Et le resultat ne manque 

pas de panache : les six instrumentaux 
tirent habilement parti du depouillement 
sonore et constituent une ode a la guitare, 
évoluant entre ambiances à la Sonic 

Youth et reminiscences surf. D'ailleurs, 

l'un des morceaux les plus réussis (avec 
l'intro “The Rose”) s'intitule “Shadows”, 
hommage au groupe référentiel des 
années soixante (“Instrumentals”, 
santamanadeathinp.bandcamp.com). 





Résurrection du groupe Ici Paris 

qui connut, entre 1979 et 1987, une 
existence hiératique faite de coups 

d'éclat prometteurs et de changements 
de personnel. Après un retour éphémère 
au début des années 2000, ce second 
album tente de promouvoir une formule 
qui réunit trois nouveaux venus (dont la 
chanteuse) et deux piliers historiques, le 
batteur Capitaine Mystère et le guitariste 
Shere Khan. Entre nouveaux morceaux 

(le trés réussi "Tout Recommence") et 
reprises de quelques titres cultes (" Maman 
Je N'Veux Plus Aller A L'Ecole"), l'esprit 
originel est respecté : croisement entre le 
twist yéyé et le rock déjanté des New York 
Dolls (“lei Paris Circus", facebook.com/ 
ICI-PARIS, distribution Aztéque Musique). 


BANG BANG ! 





Depuis 2019, Mach Fly réunit a 
Marseille une chanteuse à l'étonnante 
voix masculine (ayant officié au sein 
de Black Frogs) et des musiciens 
venus de Blacklist. Autant dire que 

le quintette n'est pas néophyte dans 
la pratique du rock haute énergie. 

Les références affichées lorgnent 

du cóté de Foo Fighters, Undertones 
ou Motorhead et les sept morceaux 
enregistrés dans le studio de répétition 
allient force de frappe et grosses 
guitares, mélodies entétantes et 
vocaux hargneux, concision et 
efficacité, au croisement du heavy 
rock et du punk (“Bang Bang”, 

Alive My Studio, facebook.com/ 
MACH-FL Y). 


Apres s'être fait les dents sur un 

single live, Animal Triste sort 

un premier album composé de sept 
morceaux originaux et d'une reprise 
décalée et réussie de “Dancing In The 
Dark” de Bruce Springsteen, choix 

qui ne correspond pourtant pas à des 
influences se situant plutôt du côté Nick 
Cave ou The National. Ne à Paris il y a 
trois ans sous forme de trio, le groupe 
réunit aujourd'hui six musiciens issus 
de Radio Sofa ou de La Maison Tellier. 
Il cultive des ambiances sombres, 
parfois anxiogénes, et ses compositions 
sont marquées du sceau de la new 
wave et d'un lyrisme très prenant 
(“Animal Triste”, m/2L, facebook. 
com/animaltriste, distribution Pías). 


westwego 





Cree en 2008 à Toulouse, 
Westwego réunit quatre 
musiciens qui ont opté pour un 

folk acoustique et anglophone à 

base de contrebasse, harmonica, 
guitare, banjo et mandoline. Cet 
album séduit grace a un son roots 
parfaitement adapte au propos. 

Six chansons originales convaincantes 
et six reprises country millesimees, pour 
un folk qui n'a rien de démonstratif et 
privilégie la retenue et la délicatesse, 
et qui s'immisce en douceur au fil 

de mélodies accrocheuses portées 
par un chant et des orchestrations 
enthousiasmantes (“Bittersweet 
Moods”, facebook. com/westwego37). 


sheer.K 


Le quintette brestois Sheer.K, 
fondé en 2002, avait eté repére par 
les Transmusicales et Les Vieilles 
Charrues. Apres une interruption de 
quelques annees, il revient avec un 
album agréable et fidèle à l'option trip 
hop des précédents, sous influence 
Massive Attack ou Portishead, mais 
mátiné de rock et de jungle. Apres 
une ouverture plutôt sombre, un 
morceau comme “Cold Sweat” 

illustre parfaitement le propos, 

avec son groove soyeux, sa luxuriance 
instrumentale et l'alternance des deux 
chants anglophones, la voix masculine 
proche du hip hop et la voix féminine 
gorgée de soul ("Life In Color", 

Arkal, facebook. com/Sheer.K]. 








Depuis cinq ans, du côte de Lyon, 

Supergombo affole les amateurs 

de métissage culturel. Ce septette 

cosmopolite revisite à sa façon des 

musiques africaines comme le mbalax 

sénégalais ou le soukous congolais 

en les mixant avec ses influences 

européennes et sa passion pour le 

funk jazzy et cuivré. ll cite Maceo 

Parker et Fela parmi ses influences, 

et son second album est a la hauteur 

de ses ambitions. I| regorge de 

bombes capables d'enflammer 

les pistes de danse et propose un 

afro funk irrésistible, au carrefour 

des musiques africaines et du funk 

(“Sigi Tolo”, Label Z, facebook. com, 

supergomboafrofunk, distribution InOules). 
mm 


BAD CHM & TEM CRABS 





Déjà repéré dans ces colonnes 

pour un premier essai, Bad Chili 
And The Crabs poursuit dans 

la veine garage avec un album dont la 
pochette champêtre, trompeuse, tendrait 
a annoncer une formation country. I| n'en 
est rien. Le quintette tourangeau fondé 
en 2017 (mais dont les débuts sont bien 
antérieurs) est fan des sixties anglaises 
et le prouve à travers les interventions de 
fuzz, d'orgue, une pause slow et méme 
des refrains empruntés au Swinging 
London, mais également sérieusement 
influencé par la power pop, et méme 

par le punk, illustré par un dub tres 
clashien, “Streets Of Our Youth” (“Bad 
Chili And Crabs”, Bogdaprod, facebook. 
com/Bad. Chili. And. The. Crabs). 2 
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PAR PHILIPPE THIEYRE 





Un surnom en référence à Mick Jagger 


Suite du panorama 

des productions 
PSYCHÉDÉLIQUES sud- 
américaines. africaines. 
asiatiques à l'âge d'or 
du psychédélisme. 


Deuxième partie : Afrique 
En Afrique, pour des raisons 
économiques, les singles, les EP ou 

les cassettes ont été privilégiés, d'où la 
grande rareté de la plupart des albums, 
en outre dotés d'une pochette plus 
fragile. Plus tardif, non dans son 
émergence, mais dans sa production 
d'albums vinyles, le psychédélisme 
africain intègre des éléments de 
progressif, de funk, de jazz 

et de soul se mélant aux 

racines highlife et afrobeat. 

Malgré un taux de pauvreté élevé, 
plusieurs crises économiques et une 
population peu nombreuse, la Zambie 
est un des pays majeurs du rock 
psychédélique africain avec le Nigeria 
et l'Afrique du Sud. Le zamrock est un 
mélange de psychédélisme, de heavy 
rock, de funk et d'afrobeat sous les 
influences de Jimi Hendrix, de James 
Brown, de Black Sabbath et des Rolling 
Stones. Avec une série de 45-tours au 
début des années 1970 et un album 
autoproduit en 1974, "Wings Of Africa", 
Rikki llilonga et son groupe Musi O 
Tunya sont considérés comme les 
precurseurs du zamrock. De son cóte, 
Witch est une des premières formations 
à bénéficier d'une distribution nationale, 
“Introduction” (1972, puis 1974), 
installant le groupe parmi les formations 
les plus populaires de la région. D'abord 
appelé The Mighty Witch, Witch a été 
créé début 1972 autour du chanteur 
Emmanuel “Jagari” (un surnom en 
référence à Mick Jagger) Chanda, par 
les guitaristes Chris “Kims Mbewe”, 
lead, et John “Music” Muma, rythmique, 
le bassiste Gedeon Mwamulenga, le 
batteur Boidi Sinkala et Paul Jones 
Mumba, orgue. Cet ensemble est 
present sur “Introduction” et “In 

The Past” (1974). Suivent, apres les 
departs de Mumba et de Muma, “Lazy 
Bones!!” (1975), “Lukombo Vibes” 
(1976) et, avec le retour de Muma, 
“Including Janet” (1977). Les cinq 
albums, fortement recommandés, ont 
été réédités sur un long box en 2012, 
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“We Intend To Cause Havoc!”. Dans les 


: années 1980, un Witch remodelé sort 


deux albums disco funk. En 2013, Jagari 
Chanda reforme Witch avec de nouveaux 
musiciens, tous les membres originaux 
étant décédés entre 1991 et 2001 de 
maladies liées au sida. Paul Ngozi 

est également une figure du zamrock. 
Bien qu'il soit mort en 1989 à l'âge de 
quarante ans, Paul Ngozi possède une 
discographie imposante, seize albums, 
dont, en solo, "Viva Ngozi" (1976), 

"The Ghetto" (1977), "Lightning And 


: Thunder" (1977), ou avec la Ngozi 


Family, “My Ancestors” (1976), 
“Day Of Judgement” (1976), 
“Heavy = Metal Live!” (1977), 
“Bad Character” (1977), 

“45 000 Volts” (1977). D'autres 


: formations ont marqué l'histoire du 


psychédélisme en Zambie : Peace, 
"Black Power" (1974) ; Salty Dog, "Salty 
Dog" (1976) ; Amanaz, "Africa" (1975), 
guitares fuzz et trois titres en bemba; 
Dr Footswitch, "Liquid Iron" (1975), 


“Everyday Has Got A New Dream" (1977) ; 


Crossbones, “Wiseman” (1975) ; 
Keith Mlevhu, "Banafimbusa" (1976) 
mélange de chansons traditionnelles 
et de musique psychédélique ; Fire 
Balls, “On The Mountain” (1976). 


: A l'inverse de la Zambie, le Nigeria 


est un état très peuplé, à la puissance 
économique certaine, mais entre la 
guerre du Biafra et les coups d'état 
militaires, à l'exemple de Fela, les 
musiciens d'Afrobeat et de rock 
psychédélique se sont fréquemment 
heurté au pouvoir. Encore lycéens, les 
membres d'Ofege enregistrent, en 1973, 
l'album “Try And Love", qui les propulse 


: au rang de gloires nationales. “The Last 


Of The Origins” (1976) s'inscrit dans 

la méme lignée tandis que “Higher 
Plane Breeze” (1977) est orienté vers 

un rock plus funk, proche de Santana, 
puis disco, “How Do You Feel” (1978). 
Ofege a été inspiré par plusieurs combos 
nigérians : les Funkees, dont le premier 


: single sort en 1971, “My First Date” 
: trois ans avant l'album "Point Of No 


Retum" (1974) ; Ofo The Black Company, 
le single “Allah Wakbarr” en 1972 et 
l'album éponyme en 1974 ; Blo avec 
Berkley Jones qui a joué avec Ginger 
Baker And Salt, Ofege, Monomono et 

les Funkees, “Chapter One” (1973), 
“Phase ll” (1974), “Step Three” (1975) ; 
Мопотопо, “Мопотопо” (1973) ; 


: "Give The Beggar A Chance, The 

: Lightning Power Of Awareness” (1973). 

: Quelques autres références de funk 

: psychédélique nigérian : Black Hippies, 

: “The Black Hippies” (1976) ; Mansion, 

- "Devil Woman" (1976) ; You (Youths Of 

: Universe), "Gettin Into You" (1974) ; 

: Survival, “Simmer Down” (1977); 

: People Rock Outfit, “Blacky Joe” (1976) ; 
: Rock Of Ages, "A Song For You" (1979) ; 

: Apostles, “Apostles” (1976). 

: The Question Mark, "Be Nice 

: To The People" paru en 1974 au 

: Nigeria est l'œuvre de Kenyans. 

: Au Ghana : De Frank & His Professionals, 

: "Psychedelic Man" (1976) ; Mebusas, 

: “Vol.1-Blood Brothers” (1973) ; Edzayawa, 
: "Projection One" (1973) ; Marijata, 

: “This ls Marijata" (1976), quatre 


: morceaux funk et afrobeat avec 

: des touches psychédéliques. 

: En Gambie, Guelewar, "Sama 

: Yaye Demna N'Darr" (1979). 

: Dans la plupart des autres pays, 

: les découvertes se concentrent 

: plutót sur des EP ou des singles 

: а l'exemple des Ivoiriens d'Afro 

: Train, “Ode To Hendrix” (1973). 

: En Afrique du Sud, les musiciens 

: derock psychédélique y ont la peau 

: plus pále, la ségrégation interdisant 

: les formations multiculturelles incluant 
: Blancs et Noirs. Les Black Hawks 

: semblent étre une des rares exceptions 
l avec leur fusion de garage rock, 

: de soul et de psychédélisme, 

: “That's How It Happened" (1969) 

: comme, plus tardivement, les Savers, 


Paul Ngozi 
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WITCH Witch : duction' 


шошып et pam en autoproduction en 1972, 
“Introduction” bénéficie d'une sortie nationale 
en 1974. Chanté en anglais, langue officielle de 

К la Zambie, par la voix puissante et rugueuse de 
Á Jagari Chanda, Witch associe l'impact immédiat 





= 


re 
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be 


ewrnenwerres du garage rock, un son puissant et les sonorités du 
psychédélisme à grands renforts de fuzz mettant en 
valeur le soliste Chris Kims Mbewe, “Home Town”, “Feeling High”, 
“See Your Mama”. L'influence anglaise, notamment celle des Rolling 
Stones et de Jeff Beck, est perceptible sur un titre comme “You Better 
Know”. “Lazy Bones!!” est un autre grand disque du groupe. 







ma Paul Neozi : ''The Ghe 

Dans “The Ghetto”, deuxième album sous son nom, 

"—* Paul Ngozi décrit sans complaisance la vie en Zambie, 
2 25, ce qui sera le thème récurrent de tous ses disques. 

En power trio avec Chrissy Zebby Tembo, batterie, 

et Tommy Mwale, basse, guitariste brillant, Ngozi 

est fortement influencé par Jimi Hendrix, comme le 

montrent “Who Will Know”, “Can't You Hear Me” 


hetto'” (1976) 


“Ulesi Tileke” et “Jesus Christ”, alors que “Bamayo” et “Anasont” 
sont construits sur des rythmes plus traditionnels, mais toujours sur 
des tempos assez lents. Egalement recommandé, “Day Of Judgement”. 


à Gfege Ofege : '' 


And Love”? (1973) 


Les huit они originales de “Try And 
x . Love" sont portées par une section rythmique 
à funky et souple, un orgue groovy, Melvin Ukachi, 
daz К, un chanteur á la voix douce, et deux guitaristes 
Pi A de feu, Berkley Jones, secondé par Felix Inneh. 
En ouverture, sur “Nobody Fails”, se succedent 
une intro à la wah-wah, le chant, puis une explosion 
de fuzz et de distorsion. La formation de Lagos alterne rock sauvage, 
“Ofege”, “Whizzy Llabo”, ballade West Coast, “It's Not Easy”, acid 
rock, “Gbe Mi Lo” et tempo médium á la Santana, “Try And Love”. 


2 The Abstract Truth : er Trees" (1970) 
2&3 En lien avec Freedom's C hildren et The Third Eye, 






cette formation de Durban se situe à la charnière 
| E £ E. du psychédélisme et du progressif en devenir. 

» "gis * Apres "Totum", début 1970, et un changement 

de musiciens autour du duo Kenny Hanson, 

Е chant, guitare, et Sean Bergin, flûte, saxophone, 

ü — «Silver Trees” contient neuf titres originaux, 


assez courts à l'exception du morceau éponyme au space rock 
onirique, touches jazzy avec le saxophone, africaines, “Pollution” 
et britanniques, les vocaux et le clavecin de “Moving Away”. 


s Fro IT 


Group Bombino : : 


ez, Vol. 2” (2009) 


Moins abouti que “Aze” ou “Nomad”, au son plus brut, 
| ““Guitars From Agadez, Vol. 2" regroupe les premieres 
… sessions informelles du guitariste et chanteur Omara 


bl Bombino Moktar sur la face Let des enregistrements 





réalisés lors d'un concert organisé pour une grande 
féte de mariage à Agadez sur la face 2. Inspiré par 


Tinariwen et Ali Farka Touré, Bombino reprend des rythmiques 
traditionnelles répétitives pour en donner sa propre interprétation 
électrique, reproduisant une forme de transe, en particulier en public, 

que de nombreux musiciens de rock psychédélique ont cherché à atteindre. 


"Love To Love" (1977). Des compagnies 
de disques internationales sont installées 
sur place avec des studios performants. 
Même marginalisée, d'autant que des 
artistes expriment leur opposition à la 
ségrégation, la scene psychédélique 
propose une musique teintée de blues, 
de progressif ou de hard rock. Abstract 
Truth, “Totum” (1970), “Silver Trees” 
(1971), Freedom's Children, “Battle 
Hymn Of The Broken-Hearted Horde” 
(1969), “Astra” (1970), “Galactic Vibes” 
(1971) et The Third Eye, “Searching” 
(1969), “Awakening” (1969), avec une 
reprise etonnante de “All Along The 
Watchtower” et “Brother” (1970) en sont 
de parfaits exemples. Suck se rapproche 
du hard rock, “Time To Suck” (1971). 
Otis Waygood vient du blues, “Ten Light 
Claps And A Scream” (1971). McCully 
Workshop a évolué au fil du temps, 

mais “Genesis” (1971) est un album 
psychédélique. John & Philipa Cooper 
puisent leur inspiration dans le folk, 
“The Cooperville Times” (1969). A citer 


aussi : Hedge Hoppers, “Hey!” (1971), 
et Tidal Wave, “Tidal Wave” (1970). 
Freedom, "Sabrina" (1972), est le 
groupe des fréres algériens Kezim, 
Saad et Hocine, dont plusieurs 
morceaux figurent sur la compilation 
"Musique Moderne Algérienne" 
(1982) produite par le ministere 

de l'Information et de la Culture. 

Au Maroc, indissociable de la transe, 
la culture gnaoua, dont le représentant 
le plus connu est Nass El Ghiwane, 

a influencé nombre de groupes de 
rock. Les fréres Mégri, eux, réalisent 
l'album "Younes Et Mahmoud" (1974), 
entre jazz funk et psychédélisme. 
Enfin, dans des régions ou la production 
locale se résume, en général, à la 
diffusion de cassettes dans les années 
1970, le rock blues touareg en lien 
avec la rébellion, s'est développé 

a partir des années 1980, gráce a 

des formations du Mali, Tinariwen, 
Tamikrest, Terakaft, Tartit, et du 
Niger, Toumast et Bombino. J 
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Highway 666 
revisited ......... 








Groupes hard rock, groupes cultes 





La mythique Cavern de Liverpool 


CREDIBLE 





COMME ON LE SAIT, Pappel d air 
créé par Led Zeppelin, Deep Purple 
et Black Sabbath fut pour le moins 
immense, ce qui permet Pexcavation 
régulière de joyaux méconnues. 

Le cas qui nous intéresse aujourd’hui 
est celui du power trio Incredible Hog, 
fréquemment cité par les amateurs 
de hard rock seventies, au 

méme titre que Leaf Hound. 


Nos pas nous mènent au seuil d’un lycée 
technique de Plaistow, quartier de l'est de 
Londres et base des supporters du club de 
West Ham. Là-bas végètent deux étudiants 
fondus de rock'n'roll tout autant que de 
LSD. Dun deux est Ken Gordon, fils 

d'un chanteur d'opéra et d'une infirmière, 
pianiste à ses heures. Ken subit le choc du 
British Blues Boom, et de Rory Gallagher 
en particulier. De son cóté, le bassiste 

Jim Holmes promène déjà sa silhouette 
dégingandée dans divers petits groupes. 
Une solide amitié se noue entre les deux 
chevelus, qui fondent aussitôt Speed 


Auction avec un marteleur local, Allan Drew, 


et Barry McGee. Notre quartette déniche un 


lieu de répétition de fortune, investissant 

la cave du cabinet médical oú vit la famille 
Gordon, laquelle jouxte une morgue. Très 
vite, des jeunes du quartier s'y pressent 
pour voir le phénomène, pénétrant de nuit, 
en secret, par un puits à charbon. Speed 
Auction fait long feu, et Jim Holmes poursuit 
son apprentissage avec un combo de jazz 
rock, où il rencontre un batteur sud-africain 
très talentueux, Tony Awin. Quelques mois 
plus tard, Jim retrouve Gordon et Drew pour 
fonder Monolith, qui devient Incredible 
Hog, nom choisi en référence au comic 
“The Incredible Hulk”, Malheureusement. 
un rude accident de moto laisse Allan Drew 
sur le flanc, et c'est done Tony Awin qui 
s'installe aux füts. Le nouveau trio a une 
idée brillante : acquérir une pièce au-dessus 
d'un pub pour jouer régulièrement et y 
accueillir de jeunes pousses (dont un 


Judas Priest débutant), puis dégoter 


par leur biais de nouveaux plans. Et cela 
fonctionne, puisque nos trois garnements 
se retrouvent bientôt à arpenter le pays 
de long en large, passant par la mythique 
Cavern de Liverpool et partageant 
l'affiche avec May Blitz et Tear Gas 


à Nottingham. Cela dit, et malgré leur 
popularité naissante, leurs démos sont 
inexplicablement boudées par les labels... 
L'obstination finit cependant par payer : 
après un siège de plusieurs heures dans 

lé local de la compagnie Dart Records, son 
patron succombe (non sans avoir appelé la 
police) et jette une oreille sur les démos... 
C'est ainsi que notre trio se retrouve, en 
octobre 1972, aux studios Mayfair de 
Londres, flanqué du producteur Roger 
Watson. Les séances durent dix jours et se 
déroulent au méme moment que celles d'un 
certain Gary Glitter. Watson ajoute toute 
une série d'effets sonores (claps de mains, 
sirène, pleurs d'enfant), au grand dam des 
musiciens. Cette spécificité donne un cóté 
assez frais et moderne à ce trés bon disque. 
Il se compose de chevauchées boogie blues 
comme “Lame” ou le rave-up “Wreck My 
Soul”, avec solo d'harmonica en renfort. On 
y goûte la guitare classieuse de Ken Gordon, 
dont la voix adolescente et claire narre des 
textes noirs, pessimistes, influencés par 
Edgar Allan Poe et traversés par les mânes 
d'une rupture douloureuse. Il est soutenu par 
une rythmique alerte, tantót métronomique, 
tantót Jazz. Le disque est agréablement 
diversifié, entre la prenante ballade 
acoustique “Execution”, le riff acéré et la 
cowbell d’ “Another Time”, le folk résigné 
de “Warning”, le hard rock menaçant de 

la glauque “There’s A Man” ou la pastorale 
“Losing Myself’. Ce “Volume 1” obtient un 
petit succès, notamment en Allemagne, au 
Venezuela et en Argentine. Cependant, Dart 
Records loupe le coche en ne publiant pas 
le disque aux Etats-Unis. Incredible Hog se 
contente done des clubs d'Angleterre jouant 
en compagnie de Status Quo, Supertramp, 

le Skid Row de Gary Moore, ou encore 
Thin Lizzy. Ken Gordon, miné par des 
problèmes personnels, décide de s’en aller 
juste après que le groupe a gravé quatre 
titres très bruts et pour le moins prometteurs 
(dont une version monstrueuse du “Going 
Down” de Don Nix, proche de celle de Jeff 
Beck). Incredible Hog n'y survivra pas. La 
suite sera faite de galères et de petits boulots 
pour Ken, qui ira méme jusqu'à vendre sa 
guitare fétiche pour payer ses factures. 

Il rebondira cependant en passant par 

The Rubettes avant d'enregistrer en 1975 
un disque resté inédit avec Paul Kossoff et 
le Back Street Crawler. Il jouera aussi avec 
les futurs Iron Maiden. Dennis Stratton et 
Clive Burr dans un groupe de pub rock, puis 
se reconvertira comme acteur et professeur de 
théâtre. Jim Holmes. de son côté, embrassera 
lui aussi une carrière de comédien. Tony 
Awin, enfin, bourlinguera avec Arthur 
Brown avant de raccrocher les gants. Ultime 
post-se riptum, Incredible Hog se reformera 
en 2011 (à l’époque de la réédition de son 
unique album par Rise Above) et se produira 
notamment au festival Roadburn. Ld 
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PAR FABRICE EPSTEIN 


Et justice 


pour tous 


Crimes, affaires de moeurs, de plagiat ou de gros sous... 
Les rockers aussi ont droit a leur chronique judiciaire. 








APPARTENIR AU PEUPLE DU LIVRE n'a 
Jamais empéché qui que ce soit d'apprendre 
à calculer. Au demeurant, l'argent n'a peut- 
être jamais intéressé Leonard Cohen, poète 
eréco-canadien, hapax de la musique 
contemporaine au flot abondant et à la 
guitare sèche. Leonard Norman Cohen est 
certainement un homme au-dessus des chiffres, 
son chant est religieux et universel, il est 

le plus beau pari d'un monde qui pleure, se 
lamente, mais croit toujours en l'espoir de la 
rédemption, cette étoile vive. Cohen est un 
messie, ou du moins l'annonciateur d'un messie. 
Un messie qui aime les femmes, et pourquoi 
pas ? Ce n'est pas interdit. Le roi David aussi 
aimait les femmes. Quant à son fils, Salomon, 
n'avait-il pas plus de mille femmes (surtout 
celle(s) des autres) et autant de lassitude, 

de vanité et de vanité des vanités ? 

Oui, Cohen était un roi, mais les rois 

ont assurément leurs failles. 


Depuis le début des années quatre-vingt-dix, sa 
carrière avait connu un nouvel essor, Reconnu, 
les cheveux en banane quoique serein, il était 
le grand inspirateur. Chacune de ses paroles 
était d'évangile, et chez lui, méme les 
svnthétiseurs avaient un son différent. 

Il n'était d'aucune époque, les années 
quatre-vingt n'avaient pas eu raison de 

sa déraison créative. Exit les hymnes scouts 
chantés dans les veillés par de naïfs petits 
enomes influencables. Bob Dylan dune autre 
forme, d'une autre profondeur, produit marketing 
comme un détergent de lame, obligatoire pour 
d'aucuns, nocifs pour d'autres, Cohen abordait 
sereinement le tournant du siècle, évitant le 
futur : “/ have seen the future, baby, it is murder”. 
Presque septuagénaire, 1l entre dans le siècle 
de la alo le Jeune vieillard et vieil enfant. 
2004. Leonard Cohen fait paraître “Dear 
Heaten”. Il chuchote. Quiétude méritée. 

Il va enfin pouvoir jouir de ses vieux jours, 
apaisé comme la mer huileuse d Hydra, 


sa paisible promise. Depuis 1988, Kelley 
Lynch, sa manageuse, ne veille-t-elle pas 
avec rigueur sur les intéréts du chanteur ? 


Alors qu'il exerce son esprit à dépasser son 

corps un mystérieux homme se présentant 

comme l'amant d'une employée de Kelley 

Lynch ouvre la porte du magasin de sa fille 

Lorca. L'inconnu enjoint Lorca d'avertir 

son pere : il doit urgemment jeter un ceil 

sur ses comptes bancaires. Ces derniers 

ont été ratissés, et trés largement ! C'est 

que les opérations de détournement de 

onds ont commencé depuis un bon 

moment. D'abord induit en erreur par 

Kelley, il vend les droits de ses chansons 

à Sony. Simultanément, Lynch le présente 

à Neal Greenberg, fondateur d'Agile Group. 

investisseur voyou qui l'introduit à son tour 

auprès de Richard Westin, docte professeur 

de fiscalité, Pensant que le conseil bicéphale 

travaille à protéger ses économies créant 

un trust afin de protéger sa progéniture, 

les argousins immatriculent une société à 

responsabilité limitée dénommée “Traditional 

Holdin rs. Les enfants Cohen sont éjectés. 

Kelley Тло dirige la société et, sans l'accord 

de Cohen, retire la quasi-totalité des fonds qui 

y sont placés. En octobre 2014, près de quatre 

millions de dollars se sont évaporés. Solde du 

compte : 150 000 billets verts. Mais ce n'est 
as tout. Depuis son licenciement, Kelley Lynch 

son ex-boss : e-mails, messages vocaux,‏ ا 

pigeons voyageurs. Les calomnies succèdent 

aux calomnies. Pour elle, “Cohen mérite 

d'être conduit devant un peloton d'exécution et 

fusillé." Plus tard, et encore plus gratuitement, 

elle allègue : “H a un pénis minuscule, voire 

inexistant.” On se demande quelle formule 

est la conséquence de l'autre. Cohen n'en 

peut plus ; d'autant qu'il s'apercoit, en passant, 

que la retorse manageuse l'a déplumé de tout 

un tas de choses très Samuel et quasi 

sacrées, notamment sa correspondance 


L'avide Lynch 


entre 1960 et 1995 (dont certaines lettres 
échangées avec Dylan), des aquarelles, des 
carnets entiers de chansons, le tapuscrit de 
“Beautiful Losers”, etc. Quelle idée de prendre 
pour maitresse celle dont le but est de gérer 
en bonne mère de famille l'argent de son 
client. Alors, 1 faut agir et agir vite. Cohen 
est ruiné. Les banques refusent le moindre 
prêt. Comme disait Tristan Bernard, “On ne 
prête qu'aux riches, les pauvres пе remboursent 
que difficilement”. Cohen repart en tournée. 
après quatorze années d'absence. Sur la 
route, encore et toujours. À Los Angeles, 

les procédures s'entrechoquent. Cohen est 
géné. Il sait qu'il a l'obligation médiatique 

de devoir dévoiler sa légèreté blämable. Ne 
l'avait-1l pas prédit sur son disque le plus 
améncam : "There ll be the breaking of the 
ancient western code, your private life will 
suddenly explode” ? (Eil pour ceil, dent pour 
dent. Kelley s'entoure d'avocats. Elle est 
ontologiquement procédunére. Elle rétorque 
qu'elle n'a jamais été contactée à la bonne 
adresse et que, par conséquent, la citation 

à comparaître devant le tribunal de Los 
Angeles est nulle. Les juges la condamnent 
une première fois. Puis une seconde car. 
depuis le temps qu'elle a volé Cohen, les 
intérêts sont presque plus importants que 

le capital. Refusant également de les payer. 
elle jette à la tête des juges le même argument 
fallacieux. Les magistrats sont inflexibles. 

La somme détournée, augmentée des intéréts, 
sera réglée au trust substitué à l'artiste. Cohen 
la poursuit pour harcèlement, il obtient une 
decanta de maintien, en Californie puis 
dans le Colorado. Post-mortem enfin, car 

les juges considèrent que Lynch constitue 
une menace pour la mémoire du chanteur. 
Oui, la richesse est une épreuve, et Cohen 
aurait eu avantage à écouter un autre 

Cohen : “L'argent, il ne reste Jamais 

en place : il est comme un chien qui 

veut toujours changer de maitre". J 
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quils pourraient 
choquer John Waters 





DE JASON WOLINER 


Vulgaire, 
scato, sexiste, 


homophobe 
dégénéré revoilà 
| l'ami Borat, 

le journaliste Kazakh 

qui pourrait être la 

métaphore absolue 

du mot crétin, un 

condensé de toute 

la bêtise humaine. 

Et personnifié par 

un génie absolu, 
Sacha Baron Cohen, acteur transformiste capable d'endosser tous les costumes, 
que ce soit celui d'un gansta dans “Ali G” ou d'un présentateur de mode autrichien 
mega gay dans “Bruno”, deux autres rockumentaires cingles ou le comédien, via 
de vraies caméras et de faux reportages, piège personnalités diverses, politiciens 
réactionnaires et concitoyens largués, pour synthétiser au mieux l'état d'un monde 
dominé par une certaine idiocratie ambiante. Sous-entendu de la société actuelle 
qui part à vau-l'eau vers une bêtise totale, sans limite, et semble-t-il sans espoir 
de retour. Dans le premier "Borat", sorti il y a (deja !) quatorze ans, Sacha Baron 
Cohen, le reporter kazakh, était envoyé dans l'Amérique de George Bush Jr pour 
etudier le mode de vie des habitants du pays de Mickey et de Ronald McDonald. 
Occasion pour l'acteur de dénoncer, à travers ses pitreries ultra-potaches toumées 
facon "Caméra Invisible", toutes les tares d'un pays se pensant comme un modéle 
parfait de démocratie salvatrice et de brillance innée pour la planète entière. Avec 
“Borat”, l'Amérique s'est donc retrouvée confrontée å sa propre bêtise, son injustice 
sans limite, son racisme plus que larvé et ses inégalités sociales carabinées. Tout 
ça sur fond de gags débiles et (dé)culottés dignes d'un pamphlet politique pro- 
démocrate corrigé par les Bario (les deux clowns cultes de "La Piste Aux Etoiles" 
pour les moins de cinquante ans). Car Sacha Baron Cohen est aussi un clown. 


Des gags si décadents = 






Un vrai. Dans le sens noble du terme. Et il le démontre à nouveau avec “Borat : 
Cadeau Du Singe Pornographique Au Vice-Président Mikhael Pence Pour Profiter 

A La Nation Kazakh Récemment Diminuée", la traduction francaise du titre 
américain de tournage, avant de sortir sous le titre nettement plus sobre de 

"Borat : Lecons Culturelles Sur L'Amérique Au Profit Glorieuse Nation Kazakhstan”. 
Et c'est reparti. Borat est envoyé aux Etats-Unis par son pays pour tenter de pactiser 
avec les républicains, et est accompagné dans son road trip par sa fille adolescente 
qu'il élève dans une cage et dont il pense — puisque c'est une femme — qu elle 
ne peut ni lire, ni écrire, ni conduire, ni penser. Son but : présenter sa progéniture au 
vice-président Mike Pence dans l'espoir que ce dernier l'épouse ! Et ainsi rapprocher 
le Kazakhstan de l'Amérique de Donald Trump. Avec, au passage, des séquences 
totalement délirantes filmées pour moitié comme un faux documentaire, et l'autre 
moitié en caméra cachée. Avec des gags si décadents qu'ils pourraient choquer 
John Waters, pourtant considéré comme le cinéaste au meilleur mauvais goût de 
l'histoire du septième art. Citons quand même cette séquence hallucinante qui a fait 
le tour des médias et a bien servi la promo du film, lorsque le vieux Rudy Giuliani, 
ex-maire de New York devenu avocat de Donald Trump, manque de peu de se 

taper la fille de Borat (jouée par une certaine Maria Bakalova, absolument géniale) 
dans une chambre d'hótel aprés une interview. Mais là ou le bát blesse légerement, 
c'est que l'Amérique de Trump — contrairement à celle de Bush Jr — a tellement 
dégénéré que certains exploits salaces ou crétins de Borat semblent littéralement 
se confondre à la bétise ambiante générée depuis quatre ans par les fake tweets 

et les actions surréalistes de Trump. Comme si finalement "Borat 2" n'était plus 

une simple caricature déformante mais un miroir réaliste d'un pays s'enfoncant 
pour le pire dans cette idiocratie. Le film diffusé sur Amazon, puisque les salles 

de cinéma sont en arrêt depuis le début de la crise de la Covid-19, quelques 

jours avant les élections yankees a-t-il contribué à renvoyer Trump jouer au 

golf, et à l'élection de Joe Biden (en diffusion sur Amazon Prime Video) ? L1 


Bronx 





De polar en polar, l'acteur-réalisateur 
Olivier Marchal rend des hommages 
mi-nostalgiques, mi-désespérés à 
son traumatique passé de flic. Avec 
du spleen déchirant, des coups bas 
et des allers-retours houleux entre 

le bien et le mal, ses films allant de 
l'efficacité fun (^36 Quai Des Orfévres") 
à la caricature forcenée (la première 
saison de “Braquo”). Avec “Bronx”, 
ambitieuse production Gaumont 





Mic a 


concue pour les salles, mais refourguée 
au dernier moment a Netflix pour cause 
de coronavirus, Marchal remet les pieds 
dans ses propres pas obsessionnels. 
Soit des reglements de comptes sans 
fin entre flics au bout du rouleau et 
voyous sans pitié du cóté de Marseille, 
la capitale française du gunfight. 

Olivier Marchal y allant à fond dans le 
nihilisme absolu quand quelques flics 
retors de l'antigang n'ont plus d'autre 
choix que passer du mauvais côté 





z^ 


de la loi. Et ce jusqu'à ce que mort 
s ensuive. Malgré son accumulation 
d'habituels clichés (tous les 
personnages, sont déchirés par 

la vie), “Bronx” réussit à distraire 
via un esprit teigneux hérité d'un 
certain cinéma d'action américain 
dont Marchal est fan. Quant aux 


acteurs bankables comme Jean Reno 
et Gérard Lanvin, ils se contentent 

ici de seconds rôles pour laisser la 
place à des comédiens ã trogne 





Cinema 


PAR CHRISTOPHE LEMAIRE 


comme le cascadeur David Belle 

ou le rapeur Kaaris, le meilleur 

ami de Booba comme chacun 

sait (en diffusion sur Netflix). 

His House 

Si Netflix déverse réguliérement une 
grosse quantité de films d'horreur 
plus ou moins plaisants (ou plus ou 
moins nuls), il arrive de temps à autre 
de tomber sur de la terreur sans gras. 
Comme l'incroyable "Le Rituel", qui 
immerge littéralement le spectateur 
dans un trip sabbatique au beau milieu 
d'une forét satanique. Ou comme le 
tout frais “His House”, premier long- 
métrage d'un certain Remi Weekes, 
qui mixe habilement cauchemars 
paranolaques et métaphore sociale 
sur les affres de l'immigration. Ici, 

le parcours compliqué d'un couple de 
réfugiés qui est accueilli en Angleterre, 
et logé dans une maison en attendant 
d'obtenir ses papiers. Problème 

: habitation aux murs delabres 
semble étre hantee. Visiblement sous 
influence du “Locataire” de Roman 
Polanski, “His House” jongle avec 

une certaine terreur interrogative 

sur la paranoïa angoissante. Avec 
apparitions spectrales et voix sorties 
des murs, comme si ces manifestations 
flippantes représentaient les angoisses 
du couple à l'esprit gangrené par la 
guerre qu'ils ont vécue au Soudan, 

et par la mort de leur petite fille 

noyée durant leur traversée en mer. 
"His House" fait actuellement un 

buzz mérité auprès des amateurs 

du genre (en diffusion sur Netflix). 
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ne se retrouve accusée du crime qu'elle 
a commis. Bien, bien, bien tendu (en 
diffusion sur Amazon Prime Video) | 


Zeroville 


Drôle de gars ce James Franco ! En 
vingt ans de carrière, il tient pas moins 
de cent cinquante rôles sur les petits 
et grands écrans, jonglant entre séries 
reputees (“The Deuce”), blockbusters 
potables (les “Spiderman” de Sam 
Raimi), films d'auteur et autres courts- 
métrages nettement plus intimistes. 
Dont une quarantaine qu'il a trouvé 

le temps de réaliser ! Et dont certains 
dévoilent sa fascination fétichiste envers 
des films cultes. Voir "Interior. Leather 
Bar.", étrange essai ou il reproduit 


Apparence Trompeuse 





le tournage du "Cruising" de William 
Friedkin. Ou ce touchant "Zeroville" 
dans lequel il s auto-dirige dans la 

peau d'un homme qui, sous l'emprise 
psychique d'un classique qu'il venere 
("Une Place Au Soleil" de George Stevens, 
avec le duo mythique Elizabeth Taylor/ 
Montgomery Clift) se met en téte de faire 
carrière à Hollywood. Si “Zeroville” peut 
parfois agacer par son cote pensum/ 
auteurisant/ nombriliste (une marque 

de fabrique chez James Franco), on 

lui sait gré de mettre en parallèle 
l'industrie sans âme d'un certain 

cinéma hollywoodien contemporain 

à celle, nettement plus poétique et 
élégante, des années 1940 à 1970 
(disponible en VOD sur FilmoTM. (A 





Apparence trompeuse 

Aprés avoir inondé les salles du monde 
entier à coups de séries B d'horreur 
rapportant systématiquement le triple 
de leur faible coüt de production 
(généralement moins d'un million 

de dollars), le producteur Jason 

Blum passe maintenant ses deals 

avec Amazon. Huit films de genre 
etiquetés Blumhouse débarquent 

donc d'un coup sur le site le plus 
détesté des petits commerçants. 

Dont un au moins retient l'attention : 
"TheLie" — alias "Apparence Trompeuse" 


en francais — de Veena Sud. Un semi 
huis clos au cours duquel des parents, 
affolés par un meurtre commis par 

leur fille adolescente, sont pris dans 

un engrenage infernal pour éviter la 
prison à cette dernière. Si la tension 

et l'angoisse constantes d’ “Apparence 
Trompeuse” fonctionnent, c'est surtout 
grâce à sa direction d'acteurs. Le couple 
de parents, formidablement interprétés 
par Peter Sarsgaard et Mireille Enos, 
faisant passer avec une émotion tenace, 
doutes, affolements et improvisations à 
l'arrache pour éviter que sa progéniture 























| 
| 





Découvrez pour la premiére fois en vinyle, 
le concert de la derniére tournée 

de Bob Marley et deux concerts mythiques 
de John Lee Hooker à Montreux ! 
AL LIMITEES EN COULEUR 
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Etrange ou terrifiant ? Christique ou diabolique ? 
Méchant ou gentil ? Plutôt yin ou plutét yang 1 
Ces questions pleines d'interrogations (sacré 
euphémisme !) se posent en boucle durant les 

six épisodes de "The Third Day", mini-série britannique 
qui rend accro au mystère ambiant puisque — façon 
“Lost” — on cherche à comprendre ce qu'il S'y passe 
vraiment. Dés les premières minutes, on suit un homme 
au regard vide qui, après avoir accosté sur une petite 
ile britannique via une route goudronnée immergée 

à chaque marée, semble rechercher quelque chose. 
Quoi ? Ses hésitantes pérégrinations l'aménent 

à croiser les flippants et/ ou rassurants, suivant 
l'humeur, habitants de l'ile qui, sous l'emprise 

de coutumes ancestrales, accomplissent des 

rites mystérieux et sacrificiels. Un peu, comme dans 
“The Wicker Man”, film fantastique culte anglais des 
sixties qu'un de ses acteurs, le grand Christopher 

Lee, considérait comme étant le meilleur de sa 

longue filmographie. Scindé en deux parties (hiver, 
puis été), “The Third Day” bifurque dans sa seconde 
moitié avec l'arrivée de nouveaux personnages sur 
l'ile (une femme et ses deux filles) qui, à leur tour, 
vont être confrontés à une terreur diffuse où le bien 

et le mal semblent se mixer. Comme pour obliger 

la plupart des protagonistes à accéder à une forme 

de rédemption de vie. "The Third Day" intrigue tout 

en mettant mal à l'aise. Et fait peur tout en laissant 
croire que le meilleur peut toujours arriver. Surtout 
dans les trois premiers épisodes ou l'excellent Jude 
Law (déjà génial en pape conservateur dans la série 
de Paolo Sorrentino, "The Young Pope") est filmé 
presque exclusivement à coups de courtes focales. 
Comme si les createurs de la série, Felix Barrett et 
Dennis Kelly, voulaient pénétrer au plus pres son 
ame totalement gangrenée par un passé on ne peut 
plus traumatique (la disparition mystérieuse de son 
enfant). Un filmage étonnant, peu usité aujourd’hui, 
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Serie du mois 








et qui n'est pas sans rappeler certains films 
d'épouvante anglo-saxon des années 1970 avec 
utilisation abusive (mais efficace) du grand angle 
(comme dans “La Maison Des Damnés” de John 
Hough) ou certains pomos psychotroniques francais 
de Gérard Kikoine (“Le Theatre De L'Amour”) qui, 

lui aussi, S'amusait à déformer la réalité en étirant 
ses images sur les côtés du cadre. Qui plus est, 
histoire de se différencier des autres séries et de 
faire le buzz, “The Third Day” a tenté un truc quasi 
expérimental. Avec un épisode intermédiaire (situé 
entre les trois premiers et les trois derniers) d'une 
durée culottée de douze heures, tourné et diffusé 

en direct sur les réseaux sociaux au début du mois 
d'octobre dernier ! Une sorte de happening théâtral 
où certains des acteurs du casting (dont Jude Law) 
ont repris leur personnage pour un trip filmique 
tenant à la fois de la peinture, du clip, de l'hypnose 
et de l'art contemporain. Quelque chose, finalement, 
se rapprochant d'une descente kamikaze dans les 
abysses de l'âme à la façon du désormais mythique 
épisode 8, cinglé et hors norme, de la dernière saison 
de “Twin Peaks” de David Lynch. Comme quelques 
films fantastiques récents estampilles Elevated genre 
(voir "Midsommar" de Ari Aster, ou "His House"), 
"The Third Day" résonne comme un grand 
cauchemar intérieur. A tel point qu'on se demande 
à la fin de la saison (une deuxieme est sur le feu) 

si on n'a pas rêvé tout ca (er replay sur OCS)! J 
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Comme dans certains pornos 
psychotroniques francais 


The Third Day 


Docteur 
Cyclope 


(Eléphant Films) 
Si Ernest B 
Schoedsack est 
demeuré dans 
Phistoire du 
cinéma, c’est 
surtout pour avoir 
coréalisé le premier “King Kong”, Celui 
de 1933. Le seul, le vrai, le grand, le 
poilu. Mais, visiblement, Schoedsack 
devait être fasciné par les rapports de 
taille hors norme (King Kong mesurant 
tout de même 15,23 mètres), puisque sept 
ans plus tard, il met en scène, tout seul, 
l’étonnant ‘Docteur Cyclope”. L'histoire 


d’un savant, forcément fou, qui invente 
une machine destinée à réduire la taille 


des êtres humains. Avec des effets 
spéciaux qui impressionnérent 
durement les spectateurs de l'époque, 
et une étrange photo aux couleurs 
délavées donnant l'impression que 
l’on navigue dans un rêve éveillé. 
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Wiodt e d une y À ene niti. Ill 
“Laurel Canyon” 


Arte et YouTube 

À en croire la réalisatrice Alison Ellwood, née en Australie au tout début 

des années 1960 — lorsque David Crosby faisait ses classes au sein des Les 
Baxter's Balladeers —, il ne lui a pas fallu plus d'un an pour agencer, avec brio, 
le meilleur de centaines d'heures d'inlerviews et d'images d'archives qui font 

le sel de "Laurel Canyon". En effet le documentaire en deux parties (plus de 

cent soixante minules en loul) à propos des musiciens qui ont rendu célèbre ce 
quartier des hauteurs de Los Angeles (entre Bel Air et le Griffith Observatory, 
lorsque Hollywood Boulevard vire et grimpe à droite, puis change de nom) est 
d'une richesse totalement sidérante sur le plan de la parlotte — le plus souvent 
en voix off (ce qui évite de montrer des visages trop marqués et des cheveux rares 
ou blancs...) — el des passages live. Fort maline, aux élucubrations de gens qui 
n'ont rien vécu de cetle décennie cruciale (en gros, de 1965 à 1975), mais ont le 
fantasme révisionnisle et la divagation faciles, Ellwood a privilégié les dires des 
vrais acleurs, posthumes pour certains, mais glanés récemment pour l'essentiel. 
A l'image des musiciens qui ont Lraversé celle ere ("à l'instinct, comme beaucoup 
l'ont déclaré), la réalisatrice s'est fiée à lous ses sens (el pas seulement à ses oreilles) 
pour choisir les séquences ; son montage suit toutefois un fil chronologique, 

qui est aussi celui du relationnel ; cette capillarité (que, d'ailleurs, sur le plan 
lopographique, on retrouve dans le quartier) a amplement contribué à donner 
l'illusion que, dans un premier temps, lous vivaient d'amour, d'eau fraîche, de 
musique el, a priori, en communaulé. La campagne, reluge cheap et idyllique. 

avec vue imprenable sur la chape de brouillard que percent les tours de Century City, 


The Mamas And The Papas dire » 





Les Byrds avec Boh Dylan 


le spaghetti de vaisseaux d'asphalte plus agréable à parcourir en Porsche ou 
Karmann décapotable qu'à bicyclette (à cause des nombreux dénivelés) comme 
Jim Morrison, la friction des lempéraments el l'ouverture des esprils — naturelle 





ou chimiquement assislée —, ont été propices à l'éclosion historique de talents 
multiples et magnifiques : ceux qui étaient au bon endroit, au bon moment. 

C'est d'ailleurs le photographe Henry Diltiz qui, en disposant ses diapositives, sur 
une plaque lumineuse, ouvre la vanne des souvenirs. Il évoque son groupe folk, 
puis la conversation s'envole vers les Byrds et leur version de "Mr. Tambourine 
Man” approuvée par Dylan lui-même. La premiere prestation des Beatles en 
1964 chez Ed Sullivan est qualifiée, sans surprise, de détonateur du passage à 
l'électricité. mais l'influence de rock n'rollers "habitant dans le coin", comme 
Little Richard, n’y est pas pour rien. David Crosby, conteur illustre, insiste sur 
le fail que “Les gosses” qu’ils élaient surfaient sur l'excitation générée par la 
musique entendue partout et les humains (en ce temps-là, un batteur avait des 
bras et n'était pas un logiciel qu'on télécharge) croisés en chemin. De l'avis 

de tous. ce brassage de musiciens et de styles a été plus que bénéfique ; la 
cohabitation de Buffalo Springfield avec les Turtles et les Monkees n'a jamais 
posé le moindre problème à quiconque. Ils jammaient régulièrement ensemble, 
se retrouvaient autour du barbecue ; fumer du cannabis et picoler était dans 
leurs mœurs. Et jamais plus que de raison, puisque la raison, c'était eux. La 
photographe Nurit Wilde (elle a inspiré “You Didn't Have To Be So Nice” à 
Steve Boone et John Sebastian de The Lovin’ Spoonful) ne fait pas non plus 

de rétention de souvenirs ; sa collection de clichés pris avec son Asahi Pentax 
esl loul bonnement hallucinante. La mésaventure professionnelle de Love, qui 

a facilité la mise en orbite des Doors, mais s'est retrouvé piégé par sa maison 

de disques, est rappelée, et Alison Ellwood a eu la bonne idée de s'adresser à 
Alice Cooper, également sur les lieux à l'époque. Bien sûr, il ne manque pas de 
narrer la fameuse et lapageuse audition, avec son groupe, chez Frank Zappa. 

A bien des égards, les années 1960 étaient une révolution, ce que confirment 
The Mamas And The Papas, premiere formation mixte à avoir fait autant parler 
d'elle, et pas seulement pour des motifs musicaux. Le festival de Monterey en 
1967, l'importance des producteurs de disques et des managers dignes de ce 
nom (Jae Holzman, Elliot Roberts), et l'arrivée, à Laurel Canyon, d'une Joni 
Mitchell de porcelaine, sont prétextes à de formidables digressions. Le passage. 
essentiellement photographique, où Eric Clapton, subjugué par sa beauté et sa 
facon originale d'accorder sa guitare (elle n'a enregistré que trés peu de chansons 
avec un accordage standard, préférant des open-tunings de plus en plus osés 
avec le temps), la regarde chanter, est un des plus émouvants du film. Autre 
Auglais ayant trouvé refuge à Laurel Canyon (et dans les bras de Joni), Graham 
Nash revient sur la fin des Hollies et les débuts de son association de bienfaiteurs 
avec Stephen Stills, David Crosby et, parfois, Neil Young. Woodstock (le festival 
"pisage d'une génération"), les Byrds avec Graham Parsons, les Flying Burrito 
Brothers et la montée en violence d'Altamont — le tout sur fond de guerre plus 
ou moins larvée au Vietnam —, servent de virgule à cette histoire brutalement 
lernie par les méfaits de la "Famille Manson" ; la réalisatrice a aussi demandé 
au Coop' de commenter ces faits-là : que des hippies remplacent les fleurs par 
des armes ne pouvail pas étre bon. Dans la seconde moitié du documentaire, 

il est question de Jackson Browne, de Bonnie Raitt et de Linda Ronstadt. 

Et puis aussi de David Geffen et de cocaïne, la drogue qui allait changer la 
donne et précipiter tout ce joli monde dans les années 1980 basses du front. 

Les séquences sur Little Feat, Poco et, bien sûr, les Eagles sont savoureuses, 
d'autant que les créateurs de “Desperado”, qui se comparaient à des cow-boys 
impatients de conquérir l'Ouest, пе mâchent pas leurs mots : le succès peut être 
terriblement plus dangereux et nocif que l'échec, ils en savent quelque chose. 
En 2020, pas directement menacé par les incendies qui se rapprochent pourtant 
chaque année un peu plus, Laurel Canyon ressemble encore beaucoup à ce qu'il 
étail il y a un demi-siècle. Mais comme l'explique Michelle Philips, beaucoup de 
musiciens "hippies devenus riches" sont partis ailleurs, "dans les beaux quartiers". 
Selon la chanteuse de The Mama And The Papas, ce ne sont pas les violences 
de la fin des années 1960 ou méme Woodstock qui ont mis un terme à celte 
période qui a profondément tatoué Ѓате de ses protagonistes. C'est la mort de 
Mama Cass, l'autre chanteuse du quartette, en 1974. Pour beaucoup, avant d'être 
happée par une carriere solo erratique, elle incarnait l'esprit de Laurel Canyon. 
Cass avait beau abuser de drogues vaches, elle serait décédée, seule à Londres 
el après une fête chez Mick Jagger, d'une banale défaillance cardiaque. Elle 
aurait cent fois mérité qu'on lui dédie ce documentaire, mais il Pest, finalement, 
à la mémoire d'Elliot Roberts, parti pendant sa confection. Manager de Joni 
Mitchell (et aussi, un temps, de Tom Petty, Bob Dylan, des Cars ou de Tracy 
Chapman), il n'était pas musicien, mais savait bigrement y faire avec eux. LI 
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TOME 1 (1967-1980) 
558 pages - 35€ 


TOME 2 (1983-2016) 
656 pages - 35€ 





Une étude musicale approfondie en 2 volumes, 

rédigée par Jéróme Soligny, grand connaisseur de 

l'artiste, avec des interviews exclusives de pres de 
300 personnalités qui l'ont cótoyé. 


Gallimard 
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Bande dessinee 


PAR GÉANT VERT 






Sa guitare 
comme batte de baseball 


Anniversaire de la mort oblige, Graph Zeppelin édite la version française de la BD italienne “Janis 
Joplin Piece O£ My Heart", réalisée par la dessinatrice et scénariste Giulia Argnani en 2017. 
Articulé en cinq parties elles-mêmes partagées entre chronologie et flashbacks, ce portrait de Janis 
Joplin aborde intelligemment la vie pour le moins compliquée de la star via sa condition de femme 
dans cet univers d'hommes et de meres au foyer. De sa jeunesse texane à Port-Arthur jusqu'à sa 
mort, Janis Joplin n'est jamais parvenue à concilier sa vie et le monde extérieur. Au fil des pages en 
noir et blanc et lavis hivemal, tout en adéquation avec l'histoire, l'auteure met en parallèle toute la 
difficulté d'étre une femme libre dans une époque pleine de contradictions. Là ou la BD pointe juste, 
c'est quand Giulia Argnani évoque la solitude de la chanteuse dans sa loge, une fois les musiciens 
partis chasser la groupie. Les temps changent. Lentement. Et cette histoire de femme racontée par 
une femme donne un point de vue bien plus intéressant que le sempitemel club des vingt-sept. 


A PIES 





























Specialiste de tout ce qui touche a l'érotisme, Dian Hanson signe ici un livre exceptionnel sur 
l'âge d'or de la bande dessinée fantastique avec “Masterpieces 
Of Fantasy Art”, aux éditions Taschen. En quelque six cents 
pages grand format, elle recense tous les maîtres du genre, avec 
Frank Frazetta, Julie Bell, HR Giger, Sanjulian, Boris Vallejo et plus 
d'une centaine d'autres presentés sous forme de fiches individuelles 
(la place consacrée à Richard Corben, en revanche, est plutôt faible). 
Pilier de “Métal Hurlant”, Philippe Druillet et ses travaux d'Hercule 
sont mis en valeur par des illustrations pleine page, tandis que 
chaque chapitre est introduit avec un dessin collé qui illustre le 
soin apporté à la réalisation de ce livre. Aussi luxueux que démesuré, 
cet ouvrage de six kilos de la collection XXL résume parfaitement 
toute la démesure d'une époque qui semble désormais révolue. 


Alors que le couvre-feu devient la regle, le génial Daniel Warren 
Johnson envoie *Murder Falcon" (Delcourt) au secours 
de tous les fans de metal privés de concerts. Dans ce one-shot, 
le dessinateur et musicien américain a imaginé une histoire dans 
laquelle il mélange allégrement super-héros et musique metal en 
bon fan de Manowar qu'il est. Alors que le monde est en proie 
à une attaque de monstres à mi-chemin entre dragons géants 
et insectes monstrueux, Jake surgit de son van pour combattre 
les entités à grands coups de riffs killers, à la stupéfaction des 
flics alentour. Deux semaines plus tót, le jeune homme traine 
son ennui sur un banc. Il n'arrive pas à se remettre de la fin 
de son groupe Brooticus. Alors qu'il est en passe de se faire 
béqueter par une sorte d'araignée géante, il fait apparaitre le 
Murder Falcon, un super-héros capable de sauver le monde, 
en essayant de se défendre en utilisant sa guitare comme batte de baseball. C'est là que 
le personnage lui apprend que ses riffs sont des armes de destruction massive car le 
metal pulvérise le mal. Mené pied au plancher dans le style comics US cher à l'auteur. 
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Alors que Noël approche, Hélene Gloria et l'aquarelliste Olivier Chéné ont réalisé “Elijah 
Betz, Le Renne (Punk) D'Angleterre” (D'Eux), petit conte animalier pour 
enfants qui raconte les tribulations d'un des rennes du Pere Noël en pleine révolte adolescente. 
Bien décidé à vivre sa vie de rebelle, le renne Elijah fonce à Londres pour fonder un groupe 
punk. Au hasard des quartiers visites (Soho, Camden, Notting Hill, Piccadilly), il rencontre 
une grenouille qui fait de l'harmonica, un buffle contrebassiste, un mouton qui joue de 
la cornemuse et un chat du banjo. Tout ce petit monde, une fois réuni, sera-t-il capable 
de jouer "London Calling" ? Si cette BD s'adresse d'abord aux enfants, elle risque fort 
de rappeler bien des souvenirs aux parents, tant les clins d'œil sont nombreux. J 


Le gros plan du Géant 


Pour sa dernière BD, le punk Derf Backderf s'est mis dans chez le médecin. En chemin, il aperçoit des voisins qui 
la peau d’un reporter pour reconstituer minutieusement un manifestent, et d’autres en uniforme de la garde nationale 
événement tragique de la contestation étudiante américaine pour veiller au maintien de l'ordre. Tous ces gens se connaissent, 
des années hippies. Pour réaliser “Kent State" (Cà et là). mais la tension est énorme. Plus tard, le gamin apprend que 
le dessinateur aura mis 4 ans pour boucler cette enquéte ; le gouverneur Jim Rhodes a fait tirer sur les étudiants. 
c'est-à-dire autant d'années qu'il n'y a eu de morts pendant Enquête touffue basée sur des interviews de témoins directs, 
la fusillade du 4 mai 1970 sur le campus de l'université. l'ouvrage vient d'étre couronné *BD-Reportage" de l'année par 
Ce jour-lá, Backderf a dix ans, et sa mére a rendez-vous l'Association des Critiques et Journalistes de Bande Dessinée. 
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Just A Story From America 
ELLIOT MURPHY 


Editions Du Layeur 

Des bonnes fees qui se penchent sur votre berceau, 

ça ne veut pas forcément dire que vous choperez la 
princesse et le royaume de son papa à la fin, dragons, 
potions magiques et vents adverses peuvent faire foirer 
la promesse de l'aube, et c'est pas le dandy Elliott 
Murphy qui nous chantera le contraire. Annoncé à 

ses débuts dans les années 1970 comme le prochain 
monstre chic du rock, sa longue carrière finalement 
discrète démontre qu'on peut survivre à une déception 
initiale et rester tout de même musicien, même si pour 
cela, c'est en France qu'il s'est réfugié depuis plusieurs 
décennies. Elliott Murphy avait déjà écrit plusieurs textes 
inspirés par ces années fastes — dont l'excellent roman 
parfaitement rock "Marty May" —, mais c'est dans 
l'autobiographie qu'il publie maintenant que cette 
fondamentale question du succès et de la toute relativité 
de ses critères apparait, peut-être à Son insu, au coeur 
du livre. On sait bien, nous tous ici, que l'œuvre d'un 
musicien ne se mesure pas aux ventes de ses disques, 
ni méme à la qualite de sa musique, et nul doute que 
sans cette prediction ratée, les perspectives sur la 
carrière de Murphy seraient différentes car finalement, 
aujourd'hui, tout roule, il enregistre, il tourne, il joue, il 
écrit, il a des fans fidèles et il mange correctement, le 
rêve ultime pour beaucoup de musiciens, mais un rêve 
un tantinet troublé, semble-t-il, pour Murphy par des 
interrogations et des regrets sur ces chemins pas pris, 
ces décisions pas sages ou ces démons, maintenant 
éteints, auxquels il attribue, plutôt qu'à sa musique, 

la non-réalisation de la malencontreuse prophétie. 

Ses débuts furent flamboyants, il se retrouva tres vite 
non seulement sous le feu des projecteurs du showbiz 
— “Nouveau Dylan” qu'y disaient ! — mais, le livre 
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le montre bien, évoluant dans les bandes d'artistes les 
plus intéressants et les plus importants de son époque. 
Et méme s'il a raté Basquiat, avec qui il n'est pas trés 
généreux dans le livre, il a connu tout le monde, collaboré 
avec la plupart des plus grands — méme Fellini ! —, et 
a donc finalement réussi sürement le plus difficile pour 
un artiste reconnu : étre toujours sur le coup, rester 
habité par sa musique et la partager, sans perdre 

ni sa voix ni son inspiration ni sa passion, c'est rare. 


Une Histoire Du Rock 
En 202 Vinyles Cultes 
PHILIPPE MAN(EUVRE 


Hugo/ Desinge 

On ne va pas vous faire l'affront de vous expliquer 
pourquoi le dernier livre de notre cher ex-conducator, 
sera cette année encore un cadeau idéal pour Noél. Vous 
aussi, fascines par la faconde et les 8 237 000 références 
musicales ou pop-culturelles stockees dans le cerveau du 
zebulon, aviez deja devore ses livres precedents, et savez 
donc qu'il a le secret de l'enthousiasme partageur et de 
l'anecdote révélatrice et définitive sur chaque musicien 
ayant déjà allumé un ampli ou touché un micro dans un 
studio ou sur une scène. Gonflé par le confinement qu'il 
laissait à PM pour explorer ses coffres secrets, le petit 
projet devenu géant recouvre maintenant la totalité de 
l'histoire du rock racontée et illustrée par les 202 vinyles 
les plus vitaux de ses annales. On connait maintenant 

le principe du bouquin, des notices sur chaque album, 

les circonstances dans lesquelles ils furent enregistrés, 
leur poids dans l'histoire musicale, des photos et les 
anecdotes forcément personnelles et toujours réjouissantes 
de notre Monsieur Rock national qui démontre ici 
brillamment, une fois de plus, à quel point sa douce 
manie nous ouvre encore et toujours les oreilles. 


Livres 


PAR AGNES LÉGLISE 


Le secret de l'enthousiasme partageur 
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Black Power, 


L’Avenement De La Pop Culture Noire Américaine 


SOPHIE ROSEMONT 

GM Editions 

On sait ici a quel point la musique, comme tous les 
arts, estle fruit de son temps, de la vie des hommes, 
et donc de la politique qui régit ceux-ci mais rarement 
comme dans l'histoire de la musique américaine du 
20° et du 21€ siècle, ce rapport a été aussi 
tragiquement évident et aussi inspirant. La révolution 
de la culture noire ne s'arrête pourtant pas à la musique, 
loin de là, et son héritage, artistique comme politique, 
reste toutefois largement méconnu. Le beau livre “Black 
Power”, sous la plume de la journaliste Sophie Rosemont, 
se propose d'enfin réunir sous la même couverture un 
panorama exhaustif de ce que le Black Power, au- 
delà de sa seule dimension politique apparente, a 
déclenché, créé, soutenu, culturellement comme 
socialement et pour cela, convoque sous l'égide de 
Niles Rodgers qui préface l'ouvrage, écrivains, cinéastes, 
plasticiens comme chercheurs ou activistes pour évaluer 
et comprendre l'étendue et la richesse de cette culture 
africaine américaine. Et la musique bien sûr, au premier 
plan, jazz, soul, funk, disco ou rap, fidèle compagne 
de tous les combats, tous les chagrins comme de 
toutes les célébrations, et dont le retentissement et 
l'influence ont bouleversé nos cultures européennes 

et nous font danser en plus, cette immense immense 
classe. Très complet, passionnant, bourré de pistes 

de lectures, de films et de musiques, ce “Black 
Power...” arrive a point, dans un monde déchiré par 

le racisme puant, pour nous rappeler clairement 

que sans cette culture, rien de ce que nous aimons 

ici, lecteurs de Rock&Folk, n'existerait, et qu'en 

deçà de la fine couche de mélanine, ils sont nous 

et nous sommes eux. Offrez-le à tout le monde. J 
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Bonnes Feuilles 


GOLDEN WORDS 





DE "LET'S DANCE" A "BLACKSTAR" 


La moitié des plus de mille deux cents pages des deux tomes de "David Bowie : 
Rainbowman 1983-2016" est remplie de témoignages (recueillis par Jéróme Soligny), 
de ceux qui, sur le plan musical mais aussi visuel, ont participé à l'édification de l’œuvre 
de l'artiste. Ici, quelques phrases choisies (une par disque) à propos des albums 

parus entre 1983 ("Let's Dance’) et 2016 (“Blackstar”). En bonus, un paragraphe 

signé Hermione Farthingale, la première muse de Bowie à laquelle il fera allusion 
jusqu'au crépuscule de sa vie, et qui conclut le second volume de l'ouvrage. 


"Vous savez, à l'origine, il n'y avait pas de basse sur ‘China Girl et, le matin 


de l'enregistrement, j'ai entendu ‘Under My Thumb’ des Rolling Stones 
а la radio. La suite d'accords étant, par endroits, similaire, j'ai proposé 
un truc dans l'esprit de ce que Brian Jones avait joué au marimba.” 
Carmine Rojas, bassiste sur “Let's Dance” 


“Ce que je sais, et quelles que soient les théories qui ont pu être 
développées à propos de ‘Tonight’, c'est que lorsqu'un musicien 
atteint un sommet créatif ou commercial, et c'est encore plus vrai 
quand il atteint les deux, son label et surtout ceux qui le possèdent ne 
manquent pas de faire savoir qu'ils en veulent plus et qu'ils le veulent 
vite. Je crois que c'est exactement ce qui s'est passé pour ce disque. 
David a dû faire face à cette situation. Il m'a demandé de venir dans 
ce studio au Canada et j'y suis allé. Je suis particulièrement bien 
placé pour savoir qu'il aimait sincèrement les chansons qu'on avait 
écrites ensemble. En fait, on peut presque voir les choses de cette 
façon : j'avais massacre ‘China Girl’ sur ‘The Idiot’, alors il pouvait 
bien faire pareil avec “Neighborhood Threat”. Naaaan, je déconne !” 
Iggy Pop, coauteur de cing chansons de “Tonight” 


“J'ai tourné dans l'Olympic Auditorium, à Los Angeles, la où ont été filmés 
les matchs de boxe de ‘Raging Bull’, et casté des gars de la Marine, pour 
des problèmes de budget. Ils avaient déja leur costume et étaient très 
disciplinés ! J'ai convaincu Joe Dallesandro d'être le M.C., et le guitariste 
Wah Wah Watson de constituer un band. Malheureusement, le label 

na finalement pas voulu d'un long clip et a réduit considérablement 


le budget... On a dü tourner en une journée et une partie de la nuit. 
David n’était plus impliqué et était pressé de rentrer à son hôtel.” 
Jean-Baptiste Mondino, réalisateur du 

clip de “Never Let Me Down” 


"Un soir, pendant l'enregistrement du second Tin Machine, on 
a voulu jouer dans un bar sur une plage et c'est un ingénieur 
du son de Midnight Oil qui a fait notre son. Deux autres groupes 
étaient déjà programmés, alors on nous a casés au milieu et on 
n'a joué que quelques morceaux. Le lendemain, le syndicat des 
musiciens nous est tombé dessus et il a fallu rédiger une lettre 
d'excuses, sinon ils risquaient de nous coller une amende et 

de nous obliger à quitter le pays ! Sous prétexte qu'on prenait 
le travail des Australiens ! En vérité, ce soir-là, le club était 
plein a craquer et on leur a rapporté un maximum de fric." 
Reeves Gabrels, guitariste de David Bowie de 1988 à 2000 


"David n'avait pas pour habitude de tergiverser au moment 
d'enregistrer les voix : dés qu'il mettait son casque, il était prét. Plutót 
que de chercher midi à quatorze heures, j'ai suggéré d'utiliser un des 
micros les plus communs qui Soient, un SM57 de la marque Shure. 
Lorsqu'il est venu écouter la première prise, il m'a fait : ‘Si c'est bon 
pour toi, c'est bon pour moi.' Au départ, j'avais un peu peur qu'on soit 
obligés d'essayer quinze micros différents. Et j'ai vite compris que 
guand c'était lui qui chantait dedans, n'importe lequel sonnait bien.” 
Tim Palmer, coproducteur de Tin Machine 
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“la Fender Stratocaster 








“En séance, tout ne se passe pas toujours dans la bonne humeur, mais 


Nile Rodgers, qui avait la réputation d'être particulièrement jovial dans 
le travail, l’a été encore plus durant cet enregistrement. David et lui 


donnaient l'impression que leur connivence était totale : elle était, bien 


sür, musicale, mais ça y allait, la rigolade ! On a fait pas mal de titres 


en live, avec Sterling Campbell à la batterie, et comme d'habitude avec 


Nile, ca groovait méchamment. C'était vraiment la positive attitude. 
Iman, trés cool, passait parfois en studio et, parce qu'il faisait chaud 
à New York cet été-là, il arrivait que David vienne en short. C'est ainsi 
que j'ai remarqué qu'il avait un tatouage complètement délirant, 

avec un dessin et du texte, sur le mollet. Un truc japonais qu'il 

avait fait faire par un gars qui ne tatouait que des yakusas !” 
Philippe Saisse, claviériste sur “Black Tie White Noise” 


“Personnellement, je considere que beaucoup de choses publiées par 
Bowie dans les 80's étaient bonnes, mais comme son label lui mettait 
la pression, il disait avoir perdu ses repères. Au studio Mountain, on 

a joué pratiquement sans s'arrêter et tout a été enregistré et même 
filmé ! Eno et David ont ensuite construit des chansons à partir de ces 
prises et, si j'ai bien compris, il a terminé pratiquement tout seul ou 
avec Reeves. Cette fois, l'expérimentation était à l'ordre du jour et, 

en plus, Eno nous donnait des consignes ! Bon, il faut admettre 

qu'on en faisait souvent qu'à notre téte ou, plus exactement, 

qu'on n'en tenait pas compte... Des types comme nous n'ont 

pas besoin des Oblique Strategies pour jouer des trucs délirants !" 
Mike Garson, pianiste sur “Outside” 


"J'ai appris énormément au contact de David Bowie. Il a changé ma 
vie et repéré en moi des capacités que je ne soupconnais pas. Je 
sentais qu'il appréciait que je m'exprime à travers ses chansons et 
sa musique, il était fier de moi et il aimait ce que je faisais. En 1997, 
j'ai finalement eu le courage de lui demander pourquoi il avait pensé 
à moi deux ans plus tót et il m'a dit que, à la fin des 80's, il m'avait 
vue à la télévision anglaise. Il savait qu'il m'appellerait, un jour, quand 
il aurait le bon projet pour moi. Ayant eu la chance de bien le con- 
naître, ça ne m'étonne pas tant que ca qu'il ne m'ait pas oubliée 

car il avait une mémoire phénoménale des choses et des gens.” 
Gail Ann Dorsey, bassiste de David Bowie de 1995 a 2013 


“Au moment de ‘Hours...’, David ne ressentait plus le besoin 
d'expérimenter comme il l'avait fait par le passé. Parfois, lorsqu'il 

Ss adressait à moi, j'avais l'impression de voir mon pere ; il disait des 
choses que mon pére, au méme áge que lui, aurait pu dire. Je le 
charriais un peu à ce sujet en lui répondant des trucs comme 'OK 
papa, si tu le dis...’ Pour parler de David Bowie, la plupart des gens 
utilisent le terme caméléon, comme s'il avait passé sa vie à changer 


mais, au cours de ces douze années avec lui, j'ai plutót eu le sentiment 


qu'il était une sorte de constante, quelqu'un d'immuable en somme, 
que tout bougeait autour de lui et qu'il se nourrissait de ca.” 
Reeves Gabrels á propos de “Hours...” 


“ ‘Afraid’ est nee du fait que j'ai mis David au défi d'écrire une chanson 
sur-le-champ, dans une pièce ! Il avait lu le bouquin d'Andrew Loog 
Oldham dans lequel il raconte que, à l'époque ou il manageait 

les Rolling Stones, il enfermait Mick Jagger et Keith Richards 
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que Marc Bolan avait offerte à David 
était dans le studio” Tony Visconti 


dans un appartement et ne les autorisait a en 

sortir qu'avec de nouvelles chansons ! Je lui ai proposé 

de faire la même chose et je n'ai vraiment pas été déçu.” 

Mark Plati, coproducteur, bassiste et guitariste sur “Heathen” 


Quand j'ai travaillé avec David Bowie, c'était l'efficacité avant tout, 

et je dois avouer que j'en ai tiré de nombreux enseignements. J'ai été 
énormément impressionné par le fait qu'il touche à tous les instruments, 
qu'il enregistre plusieurs parties lui-même, même si parfois ce 
n'étaient que des idées qu'il souhaitait conserver... ou parce que ca 
allait plus vite comme ca ! Si le batteur n'était pas là et qu'il avait 
besoin d'un tambourin, il me demandait d'en jouer ! Il était hors de 
question qu'il Soit ralenti par quoi que ce soit mais, paradoxalement, il 
ne se montrait pas impatient pour autant. Bon, à la fois, je n'ai jamais 
vu quelqu'un qui semblait autant détester perdre son temps !” 

Mario J. McNulty, ingénieur du son sur “Reality” 


"Durant l'enregistrement de ‘The Next Day’, la Fender 
Stratocaster que Marc Bolan, un peu avant sa mort, 
avait offerte a David était dans le studio.” 

Tony Visconti, coproducteur de “The Next Day” 


"L'adjectif qui me vient à l'esprit pour qualifier la relation de travail 
que David entretenait avec Tony Visconti est : harmonieuse. On avait 
l'impression d'avoir sous les yeux un tandem qui fonctionnait et se 
comprenait en disant un minimum de mots. L'histoire, entre ces deux- 
là, était carrément palpable. Et même si c'était très impressionnant 

ça ne nous empêchait pas de demander par moments : “Eh, les gars, 
c'était comment à Berlin ?’ Apres tout, nous sommes aussi des fans !” 
Donny McCaslin, saxophoniste sur “Blackstar” 


"David a su s'entourer de gens qui l'ont aidé à créer les sonorités de 
sa musique, qui ont dessiné les costumes de ses spectacles et qui 
ont pris la mesure du spectre phénoménal de ses intérêts culturels 
et ont contribué à ce qu'il en inocule certains éléments dans ses 
propres productions. Il a toujours été un workaholic et il ne faisait 
pas de distinction entre le travail et les loisirs. Et ses alter ego, 

ses personnages de fiction qui concentrent tant de composantes 
culturelles différentes, lui seul pouvait les jouer. Il était irrésistible 
en tant que performer. On était hypnotisés par les contradictions, 
la sauvagerie et la sensibilité, la tristesse mécaniste et sombre 
d'une chanson, annihilées par la plus chaleureuse et la plus 
cajoleuse des interprétations dans la suivante. Son œuvre est 
émaillée de thèmes récurrents : la solitude, l'amour perdu, 
l'occultisme, le fait d'étre désorienté, le sexe et la drogue 

sous toutes leurs formes, les étres venus de l'espace, et ces 
descriptions à n'en plus finir de là ou il en était et du monde 
autour de lui. C'était un maître dans l'art de manier les mots ; 

il était prolifique et avait l'âme d'un poete. Ses textes n'étaient 
pas explicites, mais pas à côté de la plaque non plus. S'il 

ne commentait jamais les paroles de ses chansons, c'est 

qu'au moment d'en parler il était déjà passé aux suivantes. 

Il fallait le suivre ! De toute facon, expliquer l'aurait ennuyé ; 

il savait qu'épingler une chose revient à la tuer. " 

Hermione Farthingale 


"Ca fera de la peine aux fans de Queen, 
mais tout ce qu'on a raconté 
sur Under Pressure’ est faux” 





Jerome Soligny 


Plus de mille pages. Trois cents interviews. Des photos rares. Des illustrations 
précieuses. Les deux volumes de “Rainbowman” sont des miracles dans le monde 
de l'édition. Si plus personne ne lit, le premier pavé ‘a trouvé son public” 
comme le dit pudiquement son auteur. Le second accompagnera cet hiver confiné. 


LA BLAGUE A PARFOIS CIRCULÉ 
À LA RÉDACTION DE CE 
MAGAZINE. Lorsque David Bowie 
ne se souvenait plus de ce qu'il avait 
fait, il appelait Jéróme Soligny. 
Car à l'inverse de ses confreres, ce 
dernier n’a jamais adhere a adage 
qui régit la presse dans “L’homme 
Qui Tua Liberty Valance” : “Quand 
la légende dépasse la réalité, alors 
on publie la légende”. Lui préfère 
la réalité, plus captivante qu'une 
légende ressassée et déformée. On 
le constate des le premier chapitre 
de “Rainbowman (1983-2016)”. 
“Ca fera de la peine aux fans 
de Queen, mais tout ce qu'on a 
raconté sur ‘Under Pressure” est 
faux, y compris dans les notes de 
pochette et de coffret. Brian May 
et Roger Taylor disent qu'ils étaient 
voisins de studio et sont allés voir 
David Bowie, mais il n'y a qu'une 
piece dans ce studio de Montreux. 
Le morceau existait déja, on. peut 
l'écouter sur YouTube... Mais on 
préfere penser que ces esprits se sont 
réunis et que leur talent boosté par la 
drogue et l'alcool a fait naitre soudain 
‘Under Pressure’ .” 


J’ai vecu 
a Pheure Bowie 
trop longtemps 


Mais revenons aux origines de “Rainbowman”, 













qui a bien failli ne jamais exister. "Sr Aurélien 


Masson n'était pas venu me chercher... Il était 
éditeur chez Gallimard, c'est lui qui a fait venir 
Patti Smith. J'avais refusé de rallonger ma bio 
de Bowie et il m'a appelé en me disant : “Si tu 
veux faire le livre de tes réves, tu peux le faire 
chez Gallimard." J'ai pensé qu'il était fou. Ayant 
depuis vingt-cing ans beaucoup traîné avec les 


musiciens de Bowie, j'ai pensé que ce serait un 





moyen de leur donner la parole. Après avoir dressé 


la liste des gens connus qui ont souvent parlé, j'ai 
décidé d'aller gratter les couches en dessous. Car 
c'est l'assistant de l'ingénieur du son qui ouvre le 
studio le matin et le ferme le soir, c'est lui qui a 
passé le plus de temps avec Bowie. Ca m'intéressait 
de recueillir ces paroles-là, enfin pour moi qui ne 
lit plus que “Record Collector’ et ‘Vive Le Rock’ 
de fond en comble et aime qu'on me raconte des 
histoires sur la musique, ou l'histoire au plus prés 
des faits. En général, les gens veulent savoir des 
trucs sur le sexe, la drogue, le fric, les clichés qu'on 
lit partout. Pendant que je travaillais sur le mien, 
des livres sont sortis dans cet axe-là... Et moi, je 
parle à l'ingénieur du son ou au batteur qui aurait 
dû jouer sur “Hours”. Mais chez Gallimard, ils 
ont dit banco. Et je me suis embringué dans cette 
histoire sans me rendre compte à quel point ça 
serait long et compliqué.” Bientôt, la liste des 


témoins s'allonge. Le livre en devient 
deux. “J'ai été en retard pendant cing ans. 
J'ai vécu à heure Bowie trop longtemps et 
ma seule satisfaction, c'est qu'en donnant 
la parole aux musiciens, méme les petits, 
moi qui en suis un minuscule, je bouclais 
un peu la boucle. Je suis content qu'ici, 
70% des propos soient tenus par des 
musiciens parlant de la musique de Bowie, 
de leur contribution." 


Elle m’ 
e m'a 
ses vitamines 
Et s'il y a encore une vérité que ce livre 
peut rétablir, c'est que son auteur n'est 
pas un fan obsessionnel, vendant ses 
organes contre des collectors, “Ca a 
d'abord été une rencontre musicale. La 
premiére fois que je l'ai vu sur scéne au 
Pavillon de Paris, en 1978, des gens ont 
tenté de l'apercevoir aprés le concert. Je 
me demandais à quoi ca allait servir. 
D'ailleurs, je n'aurais jamais rencontré 
Bowie sans Rock&Folk. Mais on n'est pas 
partis en vacances ensemble. Dés qu'on a eu besoin 
de lui pour le journal, il était là. Et si je lui posais 
une question, je passais par le bureau de New York 
et il répondait parfois directement. J'avais compris 
qu'on procédait comme ca." Quand on parlait de 
miracle, un autre s'est produit pendant l'écriture 
de “Rainbowman”. Hermione Farthingale, 
muse, partenaire et petite amie de Bowie à la 
fin des années 1960, et Jéróme ont commencé 
à correspondre. “Elle m'a même conseillé ses 
vitamines (il agite un tube en riant, ndr). Alors que 
je rédigeais la postface, elle a écrit six pages. Tony 
Visconti m'avait envoyé une photo du couple de 
dos. Et elle m'a raconté à quel moment elle avait 
été prise, puis a porté un regard sur la carrière 
de Bowie. On est quelques-uns à penser qu'elle a 
été, artistiquement parlant, la femme de sa vie. * 
RECUEILLI PAR ISABELLE CHELLEY 
Livre “Rainbowman (1983-2016)” (Gallimard) 
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Rap d Morseilk 


MADE IN FRANCE 
Mano In UK - Boucherie En ا‎ I 


Satellites - 
Wampas - Parabelluml. 1! 


DECEMBRE 1990 па 250 


Dieu sait si la rédaction en a E mds 
des titres aux calembours atroces, mais en 


décembre 1990 elle mettait “Libé” au tapis. 


Pour Happy Mondays : “Happy qui chantent”. 
Slayer : “Thrash de Artéres”. Parabellum : 
“St vise Sacem” (téméraire retournement 
de “Si vis pacem”). Gros bruit sur le rock 
alternatif dans ce numéro d'ailleurs : 
“l'invasion nord-américaine” de Boucherie 
Productions avec huit groupes de l'abattoir 
(juste Montréal et New York en fait, 
notamment au CBGB), et des papiers sur 
la Mano Negra, les Satellites et les Wampas. 
La flower soul positive de Deee-Lite peut être 
qualifiée de “holographic techno-soul-house- 
groove”. Lady Miss Kier Kirby, porte-parole 
de ces trois “groove-nicks” , est une “Barbie 
psychédélique délicieuse”. ` De l'interview 


d'INXS on retiendra que “Garry porte des shorts 


sur scène, ça me dépasse” | Andrew Farriss). 
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POP MUSIC RHYTHM W BLUES JAZZ CHANSON 


DECEMBRE 1970 ner 047 


Deux révélations chez les disquaires : 
Elton John, “nouvelle couch de 
l'Amérique, monstre des années à venir”, 
et les Stooges. * “Fun House” porte le 
son aux limites du supportable, explosion 
absolue de rock and roll music [avec] 
les équivalences de l esthétique, free jazz”. 
Surnom du chanteur : “( )ggy"! Autre 
“monstre rugissant et doré” : Jimmy Page. 
Aux USA, Led Zeppelin doit protéger son 
public de la police en engageant un agent 
du FBI pour parlementer. En France, 
as la peine: : "Nous avons joué une fois à 
h Olympia, nous avons eu l'impression que 
le public était aussi vieux que La salle”. 
Deep Purple est-il “un fantastique gâchis ? 
Beauc оир d'exhibitionnisme, pas mal 
de talent”, plein d'idées sensass, hélas 
"anéanties par le manque de tenue d'un 
Jord ou dun Blackmore, deux narcisses au 
plus haut degré”. Et une larme pour Hara Kiri. 
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Fatboy Slim à déterré la voix a: le Jim 
Morrison. Surprise, Jim chante comme 


Bono ! Fatboy роот qe Tricky est “un 
crétin”. Tricky, sur Fatboy : "Lui, sil ne la 


ferme PACES, il pa CTI prendre une. ` Puisqu' (111 


est chez les teignes, restons-y. Coup sur 
coup, le guitariste et le bassiste d’Oasis 
osent leur dem’. Noel se retrouve presque 
foe a face avec Liam. “Encore six semaines 
de tournée avec ce débile, mais j'ai aussi 

une maison à Ibiza avec une plage priv бе, 

le choix est vite fait". Le vinyle n'a récupéré 
que 2 96 du marché, mais il revient comme 
le bouclier antipiratage, “Le 45 tours et sa 
brutale honnéteté, le 33 tours et ses poignants 
mystères sont maintenant grav és sur du 

foie gras par Simply Vinyl : une pâte vierge 
180-grammes, quand les albums des années 
70-80 étaient faits de disques refondus 

avec leurs étiquettes et leur poussi ёге, 


pu 
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DECEMBRE 1980 ner 15; 

Le reporter découvre le nouveau chanteur 
d' AC/DC à Birmingham : Brian Johnson. 
“Tu es né avec une c asquette sur la tête 7” 
Et Angus, a-t-il jamais porté un pantalon 
d'homme ? Et Г Angleterre, peut-on 
l'évoquer en se dispensant d. la locution 
"perfide Albion" ? Le rock'n'roll est "fa 
meilleure foutue drogue du monde, assure 
Brian. Je dis bien rock'n roll, pas heavy 
metal.” Pub ! “La deuche est hyper sympa 
et elle grignote à peine." Voici la 2CV 
Charleston “au charme un tantinet rétro. 
Elle est tout simplement géniale.” Premier 
album des Dead Kennedys. Le chroniqueur : 
“Va te faire voir chez les tiens, Jello B iafra. 
Les vieux hippies font le mort et remontent 
sur scène irois ans après, déguisés en 
punks.” Ils jouent aux Bains Douches. 

Le reporter : “Ils arrivent trois ans 

après la bataille pour clouer un 

ultime clou dans le cercueil punk”. 
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DECEMBRE 2010 rer 520 


Les Kings Of Leon avaient ers à  l'étroit 
dans le van d'un précheur évangéliste. [ls 
furent catapultés devant 15 000 fideles 
a Glastonbury. Honteux, ils se mirent à 
ramasser les aumónes à la fourche. Jared : 
“A un moment, j'ai eu peur que Caleb sabote 
le truc (Lal bum ‘Come Around. Sundown’) 
pour éviter un nouveau succès.” Ari Up 
manque encore d'entraînement. elle vient 
juste de décéder, mais Syd Barrett, Rory 
Gallagher et Elvis Presley montrent que, 
méme planquées dans l'au-delà, les stars 
“n 'arrëtent pas de bosser. À force de branler 
leur in visible sexe d'Osiris, on finira bien par 
en réveiller une.” Sur “Viva Elvis” et ses 
réore 'hestrations dantesques, la voix du King, 
“e'est ‘Pet Sematary’ T с hroniqueur le 
voit s excaver et Г entend dire : “Vous avez 
gagné, m'avez réveillé, maintenant je vais 
tous vous tuer les uns aprés les autres." 
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Alors que les disquaires ferment à nouveau 
boutique, certains pour toujours, je viens de 
ressortir mes vinyles et mes CD), restés dans des 
cartons après un déménagement. C’est drôle de 
voir sa vie défiler, depuis la compilation MFP 
“Pop Music” (des reprises bon marché de Nicky 
Chinn, Mike Chapman ou Spector) offerte par ma 
marraine pour Noël 1971, jusqu'à ce dubplate de 
Sly And Robbie dont je n'arrive pas á me souvenir 
de la provenance. Mon ampli Kenwood KA-2002, 
acheté en 1977, n'a jamais eu besoin de mainte- 
nance ou d'update, la Technics SL1800 non plus. 
J'ai mis un 5th Dimension, puis un CD de Sharon 
Tandy, maintenant j'écoute “Tm Living With A 
Memory”, sur l’anthologie Brunswick de Barbara 
Acklin, la basse chante et les violons enlacent la 
voix, ce morceau a cinquante et un ans, j'aimerais 
bien le reprendre mais c'est impossible que ca 

ne sonne pas moins bien. Les paroles de soul 

sont comme celles de country, ce sont souvent 

des lettres d'amour sans fioritures. Un colis 

de ravitaillement de Georges Collange vient 
justement d'arriver avec "Sing Me Back Home, 
Love, Death, And Country Music", de Dana 
Jennings (Faber & Faber), ouvrage fabuleux 

sur un monde où “la Grande Dépression n'était 
jamais partie, et les sixties jamais arrivées”, une 
photo de lui-même avec Gene Vincent et son 
papa, une liasse de places de concerts qu'il a 
organisés, comme le Show Jerry Lewis au Palais 
d'Hiver de Lyon, des mots de remerciements que 
lui ont écrit Merle Haggard ou Johnny Cash 
(dont il me signale la sortie de l'intégralité des 
enregistrements Mercury, avec vingt-sept inédits), 
et cette citation du grand peplumiste Claude 
Aziza: "Vous pouvez étre diplómé de Yale ou de 
Harvard, posséder les titres les plus élevés, mais si 
vous n'avez jamais vu ou entendu parler du juge 
Roy Bean (1825-1903) du Texas, vous marchez 
dans les ténébres et il reste dans votre téte 

nourrie de classiques une large lacune à combler." 


Nous sommes repartis pour vivre coincés entre *Le 
Prisonnier” et un sketch de Chevallier et Laspales, 
c'est le moment d'écouter les Desert Island Discs 
dela BBC (bbc.co.uk, merci Emma Piesse et 
Vanessa). Chaque semaine, depuis 1942, un invité 
sélectionne huit enregistrements, un livre et un 
objet. Joie d'entendre George Martin, John Barry 
ou Dizzy Gillespie parler de leurs admirations, 

et fascination de réaliser à quel point le rock, 

au moment oü il livrait ses futurs classiques, était 
totalement absent des sélections avant de devenir 
la culture dominante, l'académisme ayant changé 
de camp. Fred Zinnemann, en 1991 : “Ce n'est 

pas que je n'aime pas l'argent mais ce n'est pas la 
finalité, nous ne sommes pas ici uniquement pour 
en gagner ou vendre des choses dont nous n'avons 
pas besoin, il doit y avoir une autre raison à notre 
présence. Nous allons payer cher le fait que l'argent 
soit devenu une religion." On raconte que dans les 
années 1980, alors qu'il avait déjà eu quatre Oscars, 
confronté à un jeune executive ignare d'Hollywood 
qui lui demandait de dire ce qu'il avait fait dans 

sa carrière, il aurait répondu “Sure. You first.” 


Dans une tribune au Monde, le 26 septembre, les 
prix Nobel d'économie Esther Duflot et Abhijit 
Banerjee : “Il faut décréter un confinement de 
l'Avent pour sauver Noël.” Ils ont été écoutés. 
Sauver Noël : on dirait un blockbuster pour 

les fêtes. A l'heure de la société des loisirs et 


du chómage de masse, il n'y en a plus que pour 
les congés, il faut relire cette nouvelle de Ballard, 
“Des Vacances Formidables”, écrite en 1978 
(“Nouvelles Complétes, Volume 3”, Tristram 
29 €), écrite sous la forme de cartes postales 
d'un jeune couple pris au piége de vacances 
organisées aux Canaries. Le vol de retour 
perpétuellement retardé, condamnés à leur insu 
à ne jamais revenir, ils restent en vacances avec 
des milliers d’autres familles devenues inutiles 
dans leur pays. Cela fait dix ans que la géniale 
Siegrid Alnoy se bat pour l’adapter au cinéma. 
Morceau de Noël, sauvé ou pas : Lou Christie, 
“Lightning Strikes” (merci Serge Bozon). 


J'ai longtemps révé d'un Cinéma, cinémas de 
la musique, une émission subtile qui ne ferait 
pas juste la promo des vainqueurs du jour, mais 
je me suis rendu compte au bout d'un moment 
que c'était la pire chose à dire aux responsables 
de chaines : ce programme sublime, synonyme 
de qualité et d'exigence, était devenu exactement 
ce qu'ils voulaient démolir. Claude Ventura est, 
avec Pierre-André Boutang, Adrian Maben, 
Olivier Germain- Thomas, de ceux qui ont fait 
la grandeur de l'audiovisuel francais, bref des 
ringards aux yeux d'imbéciles qui prennent le 
public pour un con et s'emploient à le tirer vers 
le bas. Regardez sur YouTube ses tournages 
avec Orson Welles, Robert Mitchum, ou son 
film “En Quête Des Sœurs Papin”. Aussi 
discret qu'à l'époque de ces magazines sans 
animateur, il a un compte Instagram oü 

il poste ses clichés de rues semi-désertes à 
Londres ou Liverpool sous Edward Heath, 

et maintenant autour de chez lui, à Pigalle. 


“J'ai eu envie d'écrire ces chroniques sur 
Instagram afin de retrouver l'idée de départ 
d'Internet, du temps oü on pensait que ce nouveau 
média allait réunir les gens. Résultat, à cause de 
l'acceptation des pseudos, cette belle invention 

est devenue le déversoir de la lücheté, la bétise, 

la haine et le pire des sentiments humains." 
L'almanach de Jean-Marie Périer sort en livre 
(“Déjà Hier”, Calmann-Lévy, 19 €) ; dès que Noël 
sera sauvé, ca vaudra le coup de l'acheter. Les 
gens intéressants qui ont fait de belles choses 
comme lui luttent généralement contre la nostalgie, 
s'obligeant parfois à trouver du talent à des 
artistes qui n'en ont guére pour ne pas sembler 
amers, et puis il y a un point où ça bascule et où 
ne subsistent que l’'émerveillement et la curiosité. 


Le 12 octobre, dossier sur le streaming dans 
Libération. Guillaume Marietta, musicien : “J'ai 
commencé à une époque où on pouvait presser des 
45-tours avec un son abominable et on était súr de 
les vendre. Aujourd'hui, méme mettre des MP3 dans 
son téléphone, ca casse les couilles à tout le monde. 
Comme un mouvement général de fainéantise. J'ai 
l'impression d'être comme les agriculteurs qui se 
plaignent qu'ils n'arrivent plus à vendre leur lait. 
On va aller déverser des bennes de disques devant 

le ministére (...). L'industrie du disque, qui est tres 
jeune, a déjà subi beaucoup de bouleversements. 

Il n'y a pas de raison qu'on ne trouve pas des 
solutions. Parce qu'on ne demande pas grand-chose, 
nous, les musiciens. La grande majorité d'entre 
nous n'a pas besoin de grand-chose pour vivre.” 


Bonjour chez vous. 


Photo Bruno Berbessou 
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L'ABUS D'ALCOOL EST DANGEREUX POUR LA SANTESA CONSOMMER AVEC MODERATION. 
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